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Abbas, Basel & Abou-Rahme, Ruanne (CY/PS) T7
abitalbero [Del Grande, Daniele & 
Romagnoli, Dario (IT)] Außenbereich 
Adelt, Anne (DE) H3
Al Homaam, Hareth (IQ) H3
Aljoscha (UA) & Yushko, Oleg (BY) &  
Dichovichnij, Dimitrij (RU) H5
Alvermann, Jörg (DE) H5
B
Bach, Nora Mona (DE) H3
Bahia Benatti, Duane (BR) H1
Beck, Eskild (DK) H3
Becker, Ella (DE) T16
Ben Ali, Olfa (FR/NL) H1
Benten Clay (DE) H2 / H3 / H4
Bentivenga, Maria Pina (IT) H3
Berriche, Nadia (BE) H4
Berte, Filip (BE) H4
Bingham, Tanmaya (US) H1
Bircheneder, Stefan (DE) H3
Borsos, Lorinc(HU) T5
Brázdil, Aleš (CZ) T12
Brendel, Micha (DE) H4
Broch, Marianna (NO) H2
C
Cahen, Daya (NL) T4
Casalini, Oreste (IT) H3
Çatalbas, Safak (TR) T5
Chihota Sulzberger, Virginia (ZW/AT) H1
Collee, Sandra (NL) T6
Cséfalvay, András (SK) T7
Curylo, Julia (PL) H4
D
Dai Guangyu (CN) H3
de.formation [Voigt, Frank & Dorschner, 
Hartmut & Petrovsky, Wolfgang (DE)] T15
Demirci, Özgür (TR) T6
Diniz, Heidi (BR) H1
Donner, Christa (DE) T13
Dreckmann, Heinz Bert (DE) H2
Dreßel, Heidemarie (DE) T13
E
Ember, Sári & Fátyol, Viola (HU) T6
Esterházy, Marcell (HU) T5
F
Franke-Gneuß, Kerstin (DE) T13
Fried, David (US) H5
G
Garff, Matthias (DE) H2
Germondari, Werther (IT) H3
Gloger, Philipp (DE) H5
Gratzfeld, Maja (DE) T7
Gruppo Tökmag (HU) T5
Grüter, Max (CH) H5
Guedes, Tainá (BR/DE) H4




Hammerstedt-Grünberg, Tesa (DE) H1
Hampel, Angela (DE) T13
Havlín, Zbynek (CZ) T12
Hegewald, Andreas (DE) Villa Baumgarten
Heyne, Karin (DE) T13
Hilger, Andrea (DE) H6
Hofmann, Guido (DE) Außenbereich / Villa Baumgarten
Hooymans, Simone (NL) H5
J
Janovský, Jakub (CZ) T12
Javurek, Miroslav (CZ) T12
Jerie, Karel (CZ) T12
Johannsen, Kirsten (DE) H5
JUR art group 
[Elena Pagel (DE) & Eva Harut (AM) & 
Olga Guseva (DE) & Robert Zeissig 
aka wormsine (DE)] H1
K
Kadan, Nikita (SK) T6
Kaiser, Kirsten (DE) T13
Kána, Martin (CZ) T12
Karaus, Pia (DE) Außenbereich 
Karaus, Pia (DE) H5
Kassaboys (SK) T5
Kasten, Anna (DE) T15
Kaul, Kay (DE) H5 / H6
Kerezsi, Nemere (HU) T7
Kessler, Susanne (DE) H4
KissPál, Szabolcs (HU) T4 / T7
Kiszka, Bartolomiej (PL/DE) H1 / H3
Klasse Deggeller (DE) T14
Kleppe, Martin (DE) H5
Kletzsch, Bettina (DE) H2
Kohl, Lars (DE) H2
Kramer, Melanie (DE) T16
Kreft, Nana (DE) H3
Kruscha, Michael (DE) H3
Kühnapfel, Thomas (DE) Außenbereich / Villa Baumgarten
Kwon, Hyukjun (KR/DE) H2
L
Lehmann, David (DE) H2
Lenhart, Johannes (DE) H5
Lenk, Miriam (DE) H2
Lindner, Lilith (DE) H3
Lippmann, Felix (DE) H3
Lippold, Therese (DE) H4
Lubich, Barbara (IT/DE) T7
M
Mara, Oláh (HU) T5
Marcos, Àngel (ES) H2
Megert, Franziska (CH) H5
Meyer-Brandis, Agnes (DE) H5
Mortier, Olivia (BE) T5
Muja, Alban (KOS) T5
Müller, Martin (DE) H1
Müller, Martin Paul (DE) T16




Nagel, Maja (DE) T15
Nemes, Csaba (HU) T5
Németh, Ilona (SK) T6
Nitsch, Hannah (DE) T6
Noest, Wies (NL) H2
Noller, Philipp (DE) H3
Norman, Kristina (EST) T4
Noser, Pat (CH) H4
O
Oertel, Lucas (DE) T15
Oliva, Ondrej (CZ) T12
OscarHR (ES/DE) H2
Otto, Helena (RU/DE) Außenbereich 
P
Palúch, Róbert (CZ) T12
Panek, Ekkehart (DE) H5
Pankert, Caroline (BE) H1
Payer, Wieland (DE) H3
Pell, Sarah Jane (AU) H5
Perjovschi, Dan (RO) T6
Piacek, Martin (SK) T5 / Außenbereich 
Plankemann, Albert (DE) H3
Pohl, Tanja (DE) H2
Pugach, Katia (RU) H3
Q
Quandt, Kerstin (DE) T13
Quayola (IT/GB) H1
R
Radziszewski, Karol (PL) T4
Rafa, Tomáš (SK) T6
Rahn, Wibke (DE) H2
Ramos, Alfredo (CU/DE) H3
Ravasz, Jonathan (SK) T4
Richter, Melanie (DE) H5
Riess, Thomas (AT) H5
Rizzi, Mattia Paco (IT) 
& Macaigne, Manu (FR) Außenbereich 
Ruda, Yoav (IL) H2
S
Sabbaagh, Mustafa (IT) H2
Salich, Jo Siamon (DE) T15
Saudek, David (CZ) T12
Schapiro, Anna (RU/DE) H3
Schiela, Thomas (DE) H4
Schieferdecker, Jürgen (DE) T15
Schiemann, Steffen (DE) H2
Schild, Cordula (DE) H3
Schoemakers, René (DE) H3
Schoener, Silke (DE) H3
Schölß/Zaes (DE/CH) H1
Schön, Anton (DE) T16
Schöpe, Viola (DE) T15
Schweiger, Detlef (DE) H6
Schweiger, Detlef (DE) & 
Hilger, Andrea (DE) T14




Seyfarth, Ramona (DE) H3
Siemons, Patrick (DE) H2
Simpson, Christopher Haley (DE) T14
Slováková, Martina (SK) T7
Société Réaliste (HU/FR) T4
SpringerParker (DE) H2
Stahl, Julius (DE) H3
Steinhoff, Malwina (PL) H5
Streich, Bruno (CH) H5
Suvari, Gökce (TR) T4
Swysen, Mark (BE) H5
T
Ther, Mark (CZ) T6
Tibor, Horváth (HU) T7
Tiegel, Steffen (DE) H3
Tkácová, Lucia (SK) 
& Anetta Mona Chisa (RO) T4
Tomic, Milica (SRB) T5
V
Vajce, Stanislav (CZ/DE) H4
Valecka, Jaroslav (CZ) T12
van Koolwijk, Claudia (DE) H5
Van Wissen, Romain (BE) H2
Varga, Jaroslav (SK) Außenbereich 
Von Heydebreck, Vanessa (CA/DE) H2
von Lapschina, Lena (RU/AT) Außenbereich 
W
Waldvogel, Christian (CH) H5
Wang Qingsong (CN) H2
Warneke, Friederike (DE) H3
Wolffe, Levi (DE) H2 / T14
Z
Zimolong, Peter (DE) T15
Private Nationalism
Private Nationalism
Das Projekt „Private Nationalism“ begreift sich als Kooperationsprojekt mit mittel- und osteuropäischer Perspektive. Das
Ziel dieser Exposition innerhalb der OSTRALE ist die kreative Auseinandersetzung mit nationalistischen Vorurteilen, wie
auch die Bildung einer langfristigen Kooperation zwischen Kuratoren und Institutionen, die sieben weitere Ausstellungen
hervorbringt. Ein internationales Kuratorenteam mit 12 Mitgliedern gestaltet das Projekt gemeinsam mit rund 50 Künstlern
aus 12 Ländern. Die Ausstellungen finden in fünf Ländern mit insgesamt acht Institutionen in der Tschechischen Republik,
Deutschland, Ungarn, der Slowakei, der Türkei und Polen statt.
„Private Nationalism“ zeigt im Unterschied zum westeuropäischen Blickwinkel die Vielfalt der Problematik aus der Sicht
kritischer Künstler der beteiligten Länder. Gleichzeitig wird die transnationale historische Tradition sichtbar gemacht, die
Grenzen überschreitet und auf fruchtbare gegenseitige Einflüsse benachbarter Gebiete verweist. Die Zusammenarbeit 
von Künstlern mit unterschiedlicher Nationalität schafft hierbei Argumente und Visionen zur Förderung der friedlichen
Koexistenz.
Dresden steht der Projekt-Thematik in besonderer Weise gegenüber. Am 13. und 14. Februar 1945 wurde die Stadt zum
Ziel alliierter Bombenangriffe. Das Thema der „sinnlosen“ Zerstörung einer „unschuldigen“ Kulturstadt so kurz vor Krieg-
sende wurde sofort propagandistisch ausgeschlachtet. Dieser durch Goebbels begründete Mythos erwies sich auch in
Zeiten des Ost-West- Konflikts als hervorragendes Mittel, um gegen den Westen zu mobilisieren. Während in den 1980er
Jahren die Friedensbewegung den 13. Februar nutzte, um gegen Krieg und Aufrüstung zu protestieren, wurde das Datum
seit der Wende für ganz andere Gruppen interessant:
Noch heute, 25 Jahre später, findet am 13. Februar in Dresden einer der größten Neonaziaufmärsche Europas statt. Die
Auseinandersetzungen zwischen Rechtsextremen, Polizei und Gegendemonstranten bestimmen das Bild des Tages. Das
traditionsreiche Gedenken ist zu einem Streit auf der Straße geworden, zum Aufeinandertreffen vieler differierender
Meinungen, das die ganze Stadt bewegt. Der Diskurs durch die Kunst und unsere internationale Beteiligung werfen 
dabei kritische und wichtige Fragen auf. Vor allem durch deren Aktualität und in der Gegenüberstellung erschrecken 
sie ebenso, wie sie aber auch Mut machen und die Augen öffnen und offen halten – gerade jetzt, 25 Jahre nach der 
friedlichen Revolution.
Partner 
Apartman Project, Istanbul (TR), Bunker Sztuki, Krakow (PL), Divus s.r.o.,Prague (CZ), Kassak Centre for Intermedia
Creativity, Nové Zámky (SK), MODEM, Debrecen (H), Ostrale, Dresden (D), Zsolnay Heritage Management Nonprofit
Ltd., Pécs (H) Curators and Co-Curators of PNP-Dresden Rita Varga, Edith Andras and Nadine Bors, Andrea Hilger
Gefördert von der Stiftung Kunst und Musik für Dresden
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Private Nationalism
The project “Private Nationalism" sees itself as a cooperation between Central and Eastern European perspectives. The
aim of this exhibition within the OSTRALE is to trigger an artistic discourse about nationalist prejudices, as well as the
formation of a long-term collaboration between curators and institutions, which includes seven international exhibitions. 
The project was designed by a team of 12 curators from 12 countries in cooperation with around 50 artists. The 
exhibitions are taking place in a total of eight institutions in five countries: the Czech Republic, Germany, Hungary,
Slovakia, Turkey and Poland. 
In contrast to a singular Western European perspective, “Private Nationalism“ shows differentiated critical points of view
of artists from all participating countries. At the same time, a transnational historical tradition is pointed out, it crosses
the limits and refers to beneficial mutual influences of neighboring areas. So, the collaboration of artists with different
nationalities creates arguments and visions to promote a peaceful coexistence. 
Dresden fronts the project's subject in a particular way. On 13th and 14th February 1945, the city was targeted by Allied
bomb attacks. The subject of the "senseless" destruction of an "innocent" cultural city close to the end of the war was
immediately exploited for propaganda purposes. This myth, founded by Goebbels, proved to be an excellent instrument
to mobilize against the West even in times of the East-West conflict. 
While in the 1980s the peace movement took advantage of 13th February to protest against war and armament, since
the German reunification the date became interesting for completely different groups: Even today, 25 years later, one of
the largest neo-Nazi marches in Europe takes place in Dresden on every 13th February. The clashes between right-wing
extremists, police and counter-demonstrators set the tone of the day. The traditional commemoration has become 
a dispute on the streets, to a collision of many differing opinions that affects the entire city.
Partner
Apartman Project, Istanbul (TR), Bunker Sztuki, Krakow (PL), Divus s.r.o.,Prague (CZ), Kassak Centre for Intermedia
Creativity, Nové Zámky (SK), MODEM, Debrecen (H), Ostrale, Dresden (D), Zsolnay Heritage Management Nonprofit
Ltd., Pécs (H) Curators and Co-Curators of PNP-Dresden Rita Varga, Edith Andras and Nadine Bors, Andrea Hilger





Birth of a Nation, Video, 2010, 12 min 
Fasziniert von Massenpsychologie und Beeinflussungen, arbeitet die holländische Künstlerin Daya Cahen seit einigen
Jahren in Russland. Ihr Video Birth of a Nation zeigt junge Studentinnen eines Kadetteninternats in Moskau, in der junge
Russinnen im Alter von 11 bis 17 zu vorbildlichen Patriotinnen und der perfekten russischen Frau ausgebildet werden 
sollen. Die Schule ist Teil von Wladimir Putins patriotischer Erziehung, in der junge Mädchen zu Propagandawerkzeugen
geformt werden. In dem Video wird niemand interviewt, aber durch das Nebeneinanderstellen von sechs verschiedenen
Videos auf dem Bildschirm, erzählt Cahen deren Geschichte. Wir sehen junge Mädchen, die in Uniformen marschieren,
wie sie lernen Waffen einzusetzen sowie zu kochen, zu nähen und sich zu frisieren. Während sie die Lobeshymnen auf 
die russische Nation singen, ist der Kontrast zwischen der militärischen Unterweisung und der jugendlichen Unschuld
unübersehbar. Das Video stellt die Fragen, ob Patriotismus irgendeine Form individueller Gedanken und Taten zulässt 
und ob die Mädchen in dem Video wissen, was sie dort tun und ob dies in ihrem Alter überhaupt möglich ist.
Daya Cahen (*in Amsterdam) hat 2002–06 Fotografie an der Gerrit Rietveld Academie in Amsterdam studiert. 
Sie arbeitet mit Fotografie, Video- und Audio-Installationen und macht seit kürzester Zeit kleinere Malereien. 
[JW]
The Dutch artist Daya Cahen has worked in Russia for several years and is fascinated by mass psychology and manipulation.
In her video Birth of a Nation, she shows girls from 11 to 17 in a Moscow military boarding school who are being 
educated into becoming exemplary patriots and perfect Russian women. The school is part of Vladimir Putin’s patriotic
education in which young girls are formed into propaganda tools. No one in the video is being interviewed, but by 
juxtaposing six different videos on the monitor, Cahen tells their story. We see young girls in uniform marching, learning
how to use weapons, as well as to cook, sew and dress their hair. While they sing hymns of praise to the Russian nation
the contrast between the military schooling and youthful innocence is unmistakable. The video poses the question of
whether patriotism tolerates any form of individual thought and deed. Also whether the girls in the video know what
they are doing there and if it is even feasible at their age.
Daya Cahen (born in Amsterdam) studied photography from 2002 to 2006 at the Gerrit Rietveld Academie 









Monolith, Video, 2007, 15’00’’
Ein bronzefarbener Monolith aus dem Weltraum landet „versehentlich” in Estland. Die Einwohner der Kleinstadt sind dazu
gezwungen, Partei für eine Seite der Bronzesoldaten zu ergreifen. Allerdings hat dies für die estnische Bevölkerung eine
komplett andere Bedeutung als für die russische Minderheit, die nach dem Zusammenbruch der Sowjetunion im Land
geblieben ist. Das Ergebnis ist eine Konfliktsituation, aus der die Menschen nicht unversehrt herauskommen. Alle
Ereignisse werden in verschiedenen Medien repräsentiert. Die Debatte über die geplante Umsetzung eines russischen
Kriegsdenkmals ist eine Betrachtung der Situation innerhalb der estnischen Gesellschaft sowie der Beziehung zwischen
Estland und Russland. Der bereits aufgeladene Konflikt wird vor allem durch die Art der medialen Darstellung verstärkt.
A bronze monolith arrives from space “accidentally” to Estonia. The small country’s inhabitants are forced to take sides
regarding the bronze soldier, which has a totally different meaning for the ethnic Estonian citizens than to the minority
of Russians who remained in the country even after the collapse of the Soviet Union. The result is a conflicted situation,
from which people cannot sanely escape. All events are amplified in different media channels. The debate about the
planned relocation of the soviet war memorial is a reflection of the situation within Estonian society and also of the 
relationship between Estonia and Russia. The debate, already heated, is being aggravated by the way the media reports it.
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Karol Radziszewski
Study for a Wounded Insurgent, Fotografien, Zeichnung,  2010, 6 Digitaldrucke und Zeichnung, jeweils 32,5 x 22,7 cm /
Photographs, drawing, 2010, 6 Digital prints and drawing, 32,5 x 22,7 cm each
Ein Mann, der der Homosexualität frönt, ist kein Kämpfer; er ist die Karikatur einer Blaupause des Helden, der über die
Sicherheit des Vaterlandes wacht. Study for the Wounded Insurgent ist zum einen der Beweis für die Konstruktion unserer
nationalen Mythen und zum anderen die Bestätitgung unserer Idee von männlicher Potenz, sei es durch homophobe oder
chauvinistische Wesenszüge.
A man indulging in homosexuality is not a warrior; he is a caricature of the blueprint of a hero guarding the security of
the fatherland. Study for the Wounded Insurgent is, on the one hand, proof of the constructivity of our national myths




DEREX, Objekt, 2013, XPS Platten, 125 x 50 x 60 cm / Object, 2013, XPS panels, 125 x 50 x 60 cm
Die hier ausgestellte Arbeit von Jonathan Ravasz bezieht sich auf den Anstieg des Rechtsextremismus innerhalb ganz
Europas. Er schuf dafür eine Präsentation, welche die extremistischen Ideologien veranschaulicht. Die obere Schicht seiner
Visualisierung zeigt eine verzerrte Karte von Europa. Alle Grenzen der Länder sind durch die Werte des DEREX Index
maßstabsgetreu gezeichnet. Die hohe Nachfrage nach Extremismus entspricht dem tieferen Niveau der Visualisierung, also
der unterschiedlich tiefen Schichtung seines Objektes. Er bezieht sich dabei auf den Soziologen Ralf Dahrendorf: “Es wird
6 Monate dauern die politischen Systeme zu reformieren, 6 Jahre um die ökonomischen Systeme zu ändern und 60 Jahre
um eine Revolution in den Herzen und dem Geiste der Menschen zu bewirken.“ Diese Behauptung wird gestützt durch
die Ergebnisse des politischen Instituts Demand for Right-Wing Extremism Index (DEREX Index), welche die Neigung 
der Menschen zu rechter Politik in 33 Ländern misst und vergleicht, basierend auf europäischen Daten, verglichen mit
sozialen Umfragen. Besonders wichtig ist dabei, dass der Rechtsextremismus Index Veränderungen verfolgt, welche das
demokratisch politische System in Europa destabilisieren könnte.
Nachdem Jonathan Ravasz von 2011-2012 Visual Communication an der Ecole d'Art Maryse Eloy in Budapest studierte,
ist er seit 2012 Student an der Academy of Fine Arts and Design in Bratislava. Seine Werke, die sie schwerpunktmäßig 
mit visueller Kommunikation und generativem Design beschäftigen, sind in internationalen Ausstellungen vertreten.
[RC]
The work by Jonathan Ravasz on show alludes to the rise of rightist extremism within all of Europe. He has created a
presentation that illustrates the extremist ideologies. The upper layer of his visualization shows a distorted map of
Europe. All the borders of the countries have been drawn true to scale according to the data on the Demand for Right
Wing Extremism Index (DEREX). The high demand for extremism corresponds to the lower level of visualization, that is,
the variations in the deep stratification of his object. He refers here to the sociologist Ralf Dahrendorf: “It takes 6
months to reform the political system, 6 years to change the economic system and 60 years to bring about a revolution
in people’s hearts and minds.” This claim is supported by the results of the political institute’s Demand for Right-Wing
Extremism Index that measures the tendency of people towards rightist politics in 33 countries and, based on European
data, compares the social polls. It is particularly important that the right-wing extremism index pursues changes which
could destabilize the democratic political system in Europe.
After Jonathan Ravasz had studied visual communication at the École d’Art Maryse Eloy in Budapest from 2011-2012,
he became a student at the Academy of Fine Arts and Design in Bratislava. His works are focused on visual communication
and generative design and are presented in international exhibitions.
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Société Réaliste
Culture States, Typographische Wandarbeit, 2008 – 2013, C-prints, 120 × 200 cm / Typographical wall piece, 
2008 – 2013, C-prints, 120 × 200 cm
1. Groß-Europa
2. Untersuchung der ehemaligen unabhängigen Staaten Europas im 20. Jahrhundert
3. Überlagerung der politischen Grenzen zu den Jahrhundertwenden zwischen dem Jahr 0 und dem Jahr 2000 auf der
Europäischen Halbinsel und ihren Nachbarstaaten
Société Réaliste ist ein Künstlerkollektiv, dass von Ferenc Gróf und Jean-Baptiste Naudy 2004 in Paris gegründet wurde.
Durch politisches Design, experimentelle Ökonomie und territorialer Ergonomie präsentiert es sich in Ausstellungen,
Publikationen und Konferenzen. 2008 starteten Société Réaliste „Culture States”: eine thematische Recherche deren Titel
die Staaten benennen, die ausgerufen wurden und im Laufe der Geschichte wieder verschwanden. Das Projekt behandelt
den Staat als generelles Konstrukt kultureller Raumdarstellungen.
1. Greater Europe 
2. Survey of former independent states of the 20th century Europe 
3. Superimposition of political frontiers at the turn of each century between year 0 and year 2000 on the European pen-
insula and its surroundings 
Société Réaliste is an artist collective created by Ferenc Gróf and Jean-Baptiste Naudy in 2004 in Paris. It deals with
political design, experimental economy and territorial ergonomy through exhibitions, publications and conferences. 
In 2008, Société Réaliste has launched "Culture States", a thematic research whose title is naming the states that have





Der höchste Kampfplatz, Installation, Zeichnungen, Objekt, 2013 - 14, 90 × 150 cm, 31 × 22 cm / 
(Highest Battleground), Installation, drawings, object, 2013 - 14, 90 × 150 cm, 31 × 22 cm
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Lucia Tkácová / Anetta Mona Chisa
Try again. Fail again. Fail better., Video, 2011, 7’57”
Eine erhobene Faust ist ein universelles Symbol des Protests. Sie steht sinnbildlich für Kampf, Widerstand, Zorn und die
Sehnsucht nach Veränderung. Die Künstler erschaffen dieses Symbol als eine flüchtige aufblasbare Plastik – ein riesiges
„harmloses” Spielzeug. Die Performance kommt einem Puppentheater gleich, bei dem das Objekt durch Fäden kontrolliert
wird. Das Zusammenspiel von Bildverehrung und Ikonoklasmus bringt den schmalen Grad zwischen Kontrolle und Umsturz
sowie Hoffnung und Resignation deutlich zum Ausdruck.
A raised fist is a universal symbol of protest, emblematic for struggle, resistance, anger and the yearning for change. The
artists re-created this symbol as an ephemeral inflatable sculpture, a huge “harmless” toy. The performance is conceived
like a puppet show, a play in which the object is controlled by strings. The interplay of idolatry and iconoclasm emphasizes







Cosmic Echolalia, Installation, 2014, Projektor, Bildschirm, Video stills, Text an der Wand, 250 x 200 cm / 
Installation, 2013, Projector, screen, video stills, text on the wall, 250 x 200 cm
Safak Catalbas war Artist in Residence. Ihr Beitrag zur OSTRALE entstand direkt vor Ort.
Safak Catalbas is Artist in Residence. Her contribution to OSTRALE is being produced directly on location.
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Marcell Esterházy
Am selben Tag, Video, 2013, Video-loop, 2’ 13” / (On the very same day), Video, 2013, Video-loop, 2’ 13”
Am selben Tag wurden im Mai 1937 zwei Fotos von zwei Mädchen gemacht. Eins der Mädchen ist Erzsébet Horváth. 
Ein 17-jähriges Roma-Mädchen aus Szentgotthárd, das als Tagelöhnerin der niedrigsten Gesellschaftsschicht angehört.
Jene Zweite ist die neunjährige Mónika Esterházy, die erst kürzlich ihre erste Kommunion hatte. Am selben Tag waren 
die beiden Mädchen beinahe 160 km voneinander entfernt. Sie haben nicht zusammengehört und sie konnten nicht
zusammengehören. 1944 wurde die 24-jährige Erzsébet Horváth aufgrund ihrer Roma-Zugehörigkeit nach Deutschland
deportiert. 1950 wurde die 22-jährige Mónika Esterházy in Kistarcsa, ohne Gerichtsverfahren verhaftet und drei Jahre 
lang in einem Arbeitslager gefangen gehalten. Erzsébet Horváth kehrte nie aus dem deutschen Konzentrationslager
zurück. Die 85-jährige Mónika Esterházy hingegen lebt in Wien. Sie haben nicht zusammengehört - sie konnten nicht
zusammengehören. Wir gehören zusammen – wir müssen zusammengehören.
In May 1937 on the very same day, there were taken two photographs of two girls. One is called Erzsébet Horváth, a 
17-year old Roma girl from Szentgotthárd. The other is the 9-year old Mónika Esterházy. On the same day, they were
approximately 160 km away from each other. They were not, they could not have been, connected. One is a day-labourer
who belongs to the lowest strata of the society, the other just had her first communion and is the fourth child and the
only daughter of Count Móric Esterházy. In 1944 the 24-year old Erzsébet Horváth was deported to Germany due to 
her Roma origin. In 1950 the 22-year old Mónika Esterházy was interned in Kistarcsa without trial and was the prisoner
of the forced labour camp for three years. Erzsébet Horváth never returns from the German concentration camp. Mónika









Intermedia Army General Erik Binder (aus dem Projekt Kunstuniformen), Fotografie, 2011, Digitalprint, 126 x 90 cm /
(Intermedia Army General Erik Binder (from the Project Kunstuniformen), Photography, 2011, Digital print, 126 x 90 cm
Um den vermeintlichen Wert und Stellenwert beispielsweise eines Soldaten, Polizisten oder Feuerwehrmanns schnell und
unkompliziert einordnen zu können, wurden Uniformen mit ihren Rangabzeichen erfunden. In der Kunstszene ist diese
Kategorisierung deutlich komplizierter. Zeitraubende inhaltliche Auseinandersetzung mit den Kunstschaffenden und ihren
Produkten ist die Konsequenz. Um slowakischen öffentlichen Stellen bei der Zuteilung von staatlichen Förderungen behilflich
zu sein, wurde vom Künstlerkollektiv Kassaboys das Projekt „Kunstuniformen“ ins Leben gerufen. Nach einem festgelegten
System wird jedem Künstler, abhängig von seinen Ausstellungen, Veröffentlichungen und sonstigen Verdiensten im Feld,
ein Dienstgrad zugeteilt. Die so erworbenen Rangabzeichen werden äußerlich gut sichtbar auf einer Uniform angebracht,
die optisch jene der Wehrmacht und Waffen-SS zitiert. Künstler und Künstlerinnen können so mit stolz geschwellter Brust
ihre Orden zur Schau tragen, auf ihre Verdienste hinweisen und sich mit Kollegen und Kolleginnen vergleichen. Den
Kassaboys aus Košice gelingt so der selbstironische Rundumschlag gegen alle, die der Kunst den Selbstzweck nehmen
wollen. Besonders wird aber kritisiert, dass viele Kunstschaffende in der Slowakei heute in einem Spannungsfeld aus freier
künstlerischer Entfaltung und den wettbewerbsorientierten Vergabeverfahren für öffentliche Unterstützung leben müssen.
Für dieses Schlachtfeld der künstlerischen Relevanz sind die „Kunstuniformen“ wie geschaffen, um Verbündete und
Feinde voneinander unterscheiden zu können.
Kassaboys (gegr. 2006 in Košice, Slowakei) bestehen aus Radovan Cerevka, Tomáš Makara und Peter Vrábel.
[LF]
To be able to classify the assumed value and rank of, for instance, a soldier, policeman or fire fighter quickly and simply,
uniforms with badges of rank were invented. Applied to the art scene, the classification is clearly more complicated.
Time-consuming thematic contention with art-producers and their works would be the consequence. In order to help
public Slovakian officials deal with the allocation of state support, the artist collective Kassaboys initiated the project
“Kunstuniformen” or art uniforms. According to a fixed system, each artist – depending on his/her exhibitions, publications
and other merits – is given a service grade. The badges of rank thus attained are to be pinned to the uniform at a prominently
visible place, which optically quotes that of the Wehrmacht and Waffen-SS. Artists can thus wear on a proudly inflated
chest the badges that display their deserts and so compare themselves to their colleagues. With this self-irony, the
Kassaboys from Košice have dealt a sweeping blow to all who want to use art for their own purposes. What they especially
criticize is the fact that today many artists in Slovakia must exist in a force field of free artistic development and the
competitive tendering procedure of public support. It is for this battlefield of artistic relevance that the “art uniforms”
are literally tailor-made, so as to be able to distinguish between allies and enemies. 




Immovable Land, Installation, 2010, Schamotte-Modell (1:300), Rütteltisch, Bewegungsmelder, 50 x 100 x 130 cm /
installation, 2010, chamotte model, vibrating table, presence detector, 50 x 100 x 130 cm
Der Künstler Borsos Lörinc baute das ungarische Parlamentsgebäude als Modell auf ein Metallgehäuse, mit dem Ziel, 
jenes zu beschweren; aber durch das Aktivieren des vibrierenden Tisches macht er sein Kunstwerk auch gleichzeitig ver-
letzlich für die unvermeidbare Zerstörung. Entsprechend dieses Konzeptes werden die herunterfallenden Teile und der
Staub gesammelt, jedoch ist eine Sanierung des Modells verboten. Der Prozess gilt als vollendet, wenn das letzte
Staubkorn den Tisch verlassen hat. Ein immer wiederkehrendes Rütteln des Tisches könnte auch versinnbildlicht als ein
Rütteln an den bestehenden Verhältnissen der ungarischen Regierung verstanden werden. Der Titel der Arbeit
„Immovable Land" – unerschütterliches Land, kann daher nur ironisch aufgefasst werden, denn unerschütterlich ist das
Werk ganz und gar nicht.
„Dafür soll ein Mann seinen Vater und seine Mutter verlassen, soll an seinem Weib haften; und sie sollen ein Fleisch sein."
(Matthäus 19.5)
Die oben genannte Prophezeiung erfüllend, wurde Borsos Lörinc als imaginäres Kind des zeitgenössischen 
Künstlers János Borsos und Lila Lörinc im Sommer 2008 geboren.
[RC]
The artist, Borsos Lörinc, built the Hungarian Parliament building as a model on a metal chassis with the aim of 
weighing it down. But by an activation of the vibrating table, he simultaneously makes his artwork vulnerable to 
inevitable destruction. Corresponding to this concept, the fallen pieces and the dust are collected, but it is forbidden 
to reconstruct the model. The process is considered complete when the last particle of dust has fallen from the table. 
A constantly recurring vibration of the table could be understood symbolically as a shakeup of the existing Hungarian
government. The title “Immovable Land” can thus only be seen as ironic, for his work is anything but immovable.
“For this reason a man shall leave his father and mother and be joined to his wife, and the two shall become one flesh.”
(Matthew 19:5)
The above-noted prophecy being fulfilled, Borsos Lörinc was born as an imaginary child of the contemporary 
artist János Borsos and Lila Lörinc in the summer of 2008.
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Oláh Mara
Sich Sorgen machen über das Brot, Malerei, 2013, 32 x 42 cm / (Worrying about bread), Painting, 2013, 32 x 42 cm
Zigeuner Land, Figurentheater, Video, 2011, 5‘00“ / Gypsyland, Puppet animation, 2011, 5‘00“
Die Verarbeitungen von Diskriminierung und Demütigung bilden die Basis der malerischen Arbeiten von Mara Oláh. Es ist
wahrheitsgetreue Kunst, die auf ihrer Biografie beruht. Ihr Leben, bestimmt von alltäglicher Diskriminierung, Armut und
der Zugehörigkeit zur Roma-Minderheit, nahm erst im Alter von 43 Jahren die Wende zum Dasein als autodidaktische
Künstlerin. Auslöser waren unter anderem der Verlust ihrer Mutter und die Diagnose einer lebensbedrohlichen Krankheit.
Durch den Malprozess wichen die Symptome und es entstanden hunderte von Arbeiten, in denen sie bis heute ihrer
Wut Ausdruck verleiht. Es sind Bilder von freier Ausdrucksweise und relevanter narrativer Bildsprache, die den Betrachter
provoziert und betroffen macht.
Mara Oláh (*1945 in Monor) hat den Großteil ihres Lebens als Reinigungskraft gearbeitet. Mit 43 Jahren begann ihre
Laufbahn als Künstlerin. 1993 eröffnete sie die erste private Roma-Kunstgalerie. Sie lebt und arbeitet in Szarvasgede.
(oben): ICH-MÖCHTE-NICHT-AN-DEINER STELLE SEIN ...
HAST DU KEINE ANGST?
VOR-GOTT?
DU GIERIGER RÄUBER ...




WIEVIEL BROT BRAUCHST DU??
SEITDEM-DU-ES-NICHT-EINMAL-MEHR-ESSEN-KANNST... KANNST-DU-GAR-NICHTS-MIT-INS-GRAB-NEHMEN-
UND-DU-SAGST, DASS-WIR-ZIGEUNER-DIE-RÄUBER-SIND?
The basic theme of Mara Oláh’s paintings is discrimination and humiliation. It is art that is true to her reality and based
on her biography. Her life, defined by daily discrimination and poverty as a member of the Roma minority, first took a
new turn when she was 43 years old and became a self-taught artist. The trigger was, among other things, the loss of her
mother and the diagnosis of a life-threatening disease. Through the painting process, her symptoms abated and she did
hundreds of works in which she expressed her fury. The paintings have been done in a free expressive style via a rele-
vant narrative vocabulary that provokes and impresses the viewer.
Mara Oláh (*1945 in Monor) spent the greater part of her life as a cleaning woman. She started her career as an artist at
the age of 43. In 1993 she opened the first private Roma art gallery. -She lives and works in Szarvasgede.
(up): I-WOULD-NOT-BE-IN-YOUR-PLACE... 
DON’T YOU FEAR? 
FROM-GOD? 











Le Tiroir, Skulptur, 2010 / Sculpture, 2010
Olivia Mortiers Arbeit basiert nach eigener Aussage auf der kritischen Beobachtung der Gesellschaft, der sie in Formen
Ausdruck zu verleihen sucht. Le Tiroir versteht sie als eine Konfrontation des Absurden mit dem Realen, die die Geschichte,
die sich sukzessiv wandelnde Identität einer Gesellschaft und des sie umgebenden Raums ebenso reflektiert wie die Ideale
und Vorstellungen, welche ihr zugrunde liegen. Eine jahrelange Recherche der Künstlerin zum Archetyp der menschlichen
Behausung diente als Ausgangspunkt der von Mortier formulierten Fragen hinsichtlich der gegenwärtigen Rolle und des
Einflusses des Bauens in der Gesellschaft. Halb ästhetisch, halb semiologisch bedient sie sich dabei vielfältiger künstlerischer
Disziplinen: der Installation, Fotografie und Skulptur ebenso wie der Keramik. "I can't stand watching without say not-
hing. I'm a political artist, even if my creation is not a literal translation or an illustration of facts. The current events are
an excuse for me to better understand the human being in a society that it is building."
Olivia Mortier (*1978 in Lessines, Belgien) studierte bis 2003 Kostüm- und Bühnenbild am Institut Supérieur Saint-Luc 
in Brüssel und schloss 2011 ihr Masterstudium der Skulptur an der Académie royale des Beaux-Arts de Bruxelles ab. Sie
betreute und initiierte seit 2002 Theaterprojekte in Belgien und im europäischen Ausland. Ihr Schaffen wurde mehrfach
ausgezeichnet, etwa 2006 mit dem Kritikerpreis der Stadt Mons und 2012 mit dem Legs René Serrure. Seit 2013 nimmt
Mortier zudem eine Lehrtätigkeit im Bereich Skulptur und Keramik am Les Ateliers du Léz'arts, Genappe wahr.
[KL]
By her own account, Olivia Mortier’s work is based on a critical observation of society that she then lends formal 
expression. She understands Le Tiroir as a confrontation of the absurd with the real. This reflects the story of the successive
transformation of a society’s identity within the space around it as much as the ideas and the ideals it is founded on. 
The artist's years-long research on the archetype of human habitation served as a starting point for the questions Mortier
formulated on the present-day role and impact of architecture on society. In part aesthetics, in part semiology, she draws 
on many different artistic disciplines: installation, photography, sculpture, as well as ceramics. "I can't stand watching
without saying anything. I'm a political artist, even if my creation is not a literal translation or an illustration of facts.
The current events are an excuse for me to better understand the human being in a society that it is building. "
Olivier Mortier (*1978 in Lessines, Belgium) studied until 2003 costume and stage design at the Institut Supérieur Saint-
Luc in Brussels and concluded with a Master’s degree in sculpture at the Royal Academy of Fine Arts in Brussels. Since
2002, she has overseen and initiated theater projects in Belgium and other European countries. Her productions have
often been awarded, such as in 2006 with the Critic’s Prize from Mons and in 2012 with the Legs René Serrure. Since





My Name their City, Fotografien, 2013, 80 x 60cm / Photographs, 2013, 80 x 60 cm
In den 70er und 80er Jahren gab es bei den Kosovoalbanern ein vermehrt auftrendes Phänomen: Sie benannten ihre
Kinder nach albanischen Städten. Dies steht im Zusammenhang mit der nationalistischen Idee bzw. dem Traum, alle alba-
nischen Gebiete, an der Grenze zum heutigen Albanien, zu einem großen ethnischen Staat zu vereinigen. Ursprünglich
war dieses Gebiet im 19. Jh. als Bund von Prizren angedacht. Im zweiten Teil des 20. Jh. wurde es allerdings zu einer
Schnittstelle einer kollektiven Fiktion und einer ideologisch treibenden Kraft, deren Konflikt im ersten Jahrzehnt des 
21. Jahrhunderts in der Unabhängigkeit des Kosovo gipfelte. Somit sollte es für Kosovoalbener unmöglich werden an den
Ort zu reisen, den sie als ihre kulturelle und ethnische Heimat betrachteten. Familien wurden getrennt und konnten sich
erst nach dem Zerfall des kommunistischen Regimes, Anfang der 90er Jahre, wiederfinden. Somit wurden, als Erbe dieser
Zeit, viele Menschen nach Berat, Milot, Saranda, Gjirokastra, Shkodran, Butrint, Vlora und weiteren Städten benannt.
Albanians of Kosovo have had a particular phenomenon of naming children after Albania’s towns; mostly during the 70s
and 80s. This is linked to a nationalist idea/dream of unification of all Albanian territories around the border of modern
day Albania into a greater ethnic Albania. Originally conceived by the League of Prizren in the 19th century, in the
second half of the 20th century becoming the main node of a collective fiction and the ideological driving force of a
struggle culminating with the independence of Kosovo in the first decade of 21st century. Another factor was the 
impossibility of Kosovo Albanians to travel to what was felt by them to be the Motherland of their common ethnicity,
which only helped foster stronger feelings of nostalgia about the neighboring Albania. For example, siblings that were
caught on different sides of the border between the two countries at the time of the “closing” just after WW2, had not
been able to unite up until the fall of the communist regime in the early 90s. As a legacy of that period, many people
are called after Berat, Milot, Saranda, Gjirokastra, Shkodran, Butrint, Vlora, and so on; a self evident custom in Kosovo,
but a rather strange one for the locals of these towns in Albania.
Csaba Nemes
Stand Here!, Film, 2010, Puppenfilm, 5 min / film, 2010, puppet film, 5 min 
Csaba Nemes Arbeit beschäftigt sich mit dem kritischen Phänomen der Ausgrenzung gegenüber der “Roma-Minderheit“.
Das Skript des Puppenfilms „Stand Here!“ bietet einen Einblick in eines der am weitesten verbreiteten Vorurteile gegen-
über „Roma“: eine Neigung zum Diebstahl. Der Dialog zweier Charaktere findet in einem Wald statt: Der weiße Wald-
arbeiter, eine Schärpe in den Nationalfarben tragend, trifft zufällig auf einen jungen Roma. Auf eine passiv aggressive,
sadistische Weise beschuldigt der Arbeiter den unschuldigen Spaziergänger, aufgrund seines Aussehens, der illegalen
Holzmitnahme. Ihr Dialog entfaltet sich zum psychologischen Prozess der Viktimologie, in dem die Person eines Verbrechens
beschuldigt wird, dieses allmählich akzeptiert und die Rolle des Täters übernimmt. Nemes fordert den Betrachter auf, 
sein tägliches Handeln zu überdenken sowie die Schubladen erneut zu ordnen und Vorurteile auszusortieren. 
Csaba Nemes (*1966 in Kisvárda, Ungarn) lebt und arbeitet in Budapest. Seine Arbeiten konzentrieren sich auf Ereignisse
der jüngsten Vergangenheit und der Gegenwart auf einer persönlichen und historischen Ebene. Der Künstler agiert aus der
Sicht der medialen Klischees. Zugleich bezieht er sich auf die Geschichte und den Status der ehemaligen sozialistischen
Region in Ost- und Südeuropa.
[AO]
Csaba Nemes’ work takes up the critical phenomenon of the marginalized Roma minority. The script of the puppet film
“Stand Here” offers an insight into one of the mostly widely held biases against the Roma people: their tendency to
steal. A dialogue between two characters takes place in the woods. The white woodsman, carrying a shard in the national
colors, by chance meets a young Roma. In a passively aggressive and sadistic way, the worker accuses the innocent stroller,
because of his looks, of illegally pilfering wood. The dialogue evolves into the psychological process of victimology in
which the person accused of a crime gradually accepts this idea and assumes the role of perpetrator. Nemes prompts the
viewer to think about his everyday dealings as well as to rearrange his system of pigeonholes and get rid of his prejudices. 
Csaba Nemes (*1966 in Kisvárda, Hungary) lives and works in Budapest. His works are concentrated on events in the
present and the recent past at a personal and historical level. The artist reacts to the viewpoint of the media cliché. 





Väter der Nation, 2006, Digitaldrucke, 138 x 299 cm / (Fathers of the Nation), 2006, digital prints, 138 x 299 cm
Die größte Schanden der Slowakischen Geschichte seit 2007, Skulptur, 2007 / (The Biggest embarrassments of Slovak 
history since 2007), Sculpture, 2007
Das besondere Interesse Piaceks gilt der persönlichen Identität im Kontext nationaler und historischer Faktoren. Sein 
thematischer Schwerpunkt liegt auf der slowakischen Geschichte des 19. und 20. Jahrhunderts, die von der Österreichisch-
Ungarischen Monarchie und der wechselseitigen Beeinflussung der Nachbarstaaten geprägt ist. Die Idee des modernen
Nationalismus, die in dieser Zeit aufkam, ist Gegenstand in zahlreichen Arbeiten des Künstlers. Martin Piacek arbeitet
immer wieder mit Historikern und Autoren anerkannter Institutionen zusammen, etwa der Slowakischen Akademie der
Wissenschaften, um die historische Authentizität und Substanz seiner Arbeit gewährleisten zu können.
Martin Piacek (*1972 in Bratislava) studierte von 1994 – 2000 Bildhauerei an der Akademie für Bildende Kunst und
Design in Bratislava. 2001 – 2008 absolvierte er ein Aufbaustudium an der AFAD Bratislava und war dort vorerst als
Lehrassistent tätig. Seit 2014 ist er Dozent der Bildhauerei an der AFAD Bratislava.
[CL]
Piacek’s special interest is personal identity in the context of national and historical factors. He focuses on the theme of
Slovakian history of the 19th and 20th centuries that was marked by the Austrian-Hungarian monarchy and the reciprocal
influence of the neighboring states. The idea of modern nationalism that arose within this time is the object of many of
the artist’s works. Martin Piacek often works together with historians and authors from recognized institutions, such as
the Slovak Academy of Sciences, to assure the historical authenticity and substance of his work. 
Martin Piacek (*1972 in Bratislava) studied from 1994 to 2000 sculpture at the Academy of Fine Arts and Design in
Bratislava. From 2001 to 2008 he completed graduate study at the AFAD in Bratislava and became a teaching fellow




XY ungelöst - Rekonstruktion einer Straftat, 2-Kanal-Videoinstallation, 1996 – 1997, 90 '00'' / 





Melting Pot, Installation, 2014, 450 x 450 cm
Mit der Verschmelzung von konzeptuellen, politischen, sozialen und kulturellen Ansätzen in ihrem Werk trifft die Künstlerin
Sandra Collée den Puls der Zeit. Auch in ihrer Installation Melting Pot integriert sie unterschiedliche Elemente wie Drainagen,
Rauch, Figuren und Malerei, welche sich zu einem harmonischen Ganzen vereinen und interagieren. Sie kreiert hier
Sinnbilder für stereotype Empfindungen, basierend auf der in unserer westlichen Welt vorkommenden Xenophobie. Mit
ihrem Interesse an dem Zusammenspiel von Identitätsbewusstsein und daraus resultierenden Verhaltensweisen geht sie
deren Ursachen auf die Spur. Worin unterscheidet man sich von anderen Kulturen? Welche Stellung nehmen kulturelle
und soziale Rollen in unserer globalen Welt ein? In welcher Form sollten interkulturelle Konflikte gelöst werden?
Sandra Collée hat von 1990 – 1993 Mode in Rotterdam studiert. Daran schloss sie von 1993 – 1998 ein Studium der
Malerei an der Academie LO Rotterdam an. Von 1998 – 2001 studierte sie Malerei an der Akademie BV Tilburg bei
Elizabeth de Vaal und Hans de Wit. 
[LF]
With the merging of conceptual, political, social and cultural approaches in her work, the artist Sandra Collée evokes the
pulse of our time. In her installation Melting Pot she also integrates different elements such as drainages, smoke, figures
and painting, which come together and interact in a harmonious whole. She creates symbols for stereotypical feelings,
based on the xenophobia to be found in our western world. With an interest in the interplay between identity consciousness
and the behavior that results from it, she traces their primal causes. In what way does one differ from other cultures?
What place in our global world do cultural and social roles have? Which form should resolutions to our intercultural
conflicts take?
Sandra Collée studied fashion from 1990-1993 in Rotterdam. She then studied painting from 1993 -1998 at the
Academy LO Rotterdam. From 1998-2001 she studied painting at the Academy BV Tilburg under Elizabeth de Vaal 





Place that, wait, Video, 2013, 60' / video, 2013, 60' 
Sári Ember, Viola Fátyol
Feldforschung, Installation, 2014 / Fieldwork, Installation, 2014 
Sári Embers und Viola Fátyol Kunstwerk Fieldwork erkundet das Leben zweier unterschiedlicher Gemeinschaften. In den
vergangenen sechs Monaten betrachtete Sári Ember die ungarische Gesellschaft São Paulos eingehend. Viola Fátyol beobachtete
hingegen das tägliche Leben, die traditionellen Feste und die komplexe nationale Identität des Volkschores von Vámospércs.
Die nebeneinander gezeigten Darstellungen ihrer Geschichten begründen sich durch die speziellen Bedingungen der
Recherchen der Künstlerinnen – sowie ihr Verhältnis zu den Einheimischen und deren besonderen Beziehung zur kulturellen
Tradition. Während der Recherchezeit wurden die Künstlerinnen zu einem Teil der jeweiligen Gemeinschaft: Die schrittweise
Entwicklung von emotionalen Beziehungen und Freundschaften beeinflusste die daraus entstandene Präsentation. Die
Künstlerinnen werden die „Feldarbeit” in Zukunft fortführen, um ihre Erfahrungen weiterhin zu teilen und die auftretenden
Probleme zu diskutieren.
The exhibition of Sári Ember and Viola Fátyol entitled Fieldwork explores the lives of two communities which live in
totally different contexts. The adjoined presentation of the different stories is justified by the specific features of the
research of the two artists, their relationship to the local and its special relationship with the cultural tradition. For the
last six months Sári Ember has examined the Hungarian community of São Paulo's, while Viola Fátyol has observed the
everyday life, traditional events and complex national identity of the Folk Song Chorus from Vámospércs. The artists
have become members of the communities for the time of the research, so the resulting presentations were nuanced by
the gradually emerging emotional ties and friendship and empathy. The resulting exhibition does not mean the summary
and closure of the two projects, as both the artist, will continue the “fieldwork” in the future. It rather aims at sharing





Two watercolors, Grafik, 2011, 297 x 420 mm / graphic art, 2011, 297 x 420 mm
Zu sehen ist eine Gruppe von drei Figuren, wobei die beiden äußeren stehend ihren Blick auf die mittlere, am Boden 
kauernde Figur richten. Letztere wendet dem Betrachter den Rücken zu, so dass nur die Profile der äußeren Figuren zu
sehen sind. Ihre vermummten Gesichter liefern allerdings keinen Anhaltspunkt für Gesichtszüge, sodass ihre Körperhaltung
in Bezug auf die mittlere Figur als besorgt, schaulustig oder bedrohlich interpretiert werden kann. Die ausgestellte Zeichnung
Nikita Kadans gehört zu der Serie „Figures in white”, die sich inhaltlich auf politisch aktuelle Themen konzentriert, wie die
gewaltsamen Ausschreitungen extrem rechter Gruppen in ukrainischen Städten – insbesondere der ukrainischen Nationalisten
und der pro-russischen Imperialisten –, Machtmissbrauch der Polizei und den Überlebenskampf älterer Menschen, die
durch das neue post-sozialistische, kapitalistische System ausgegrenzt werden. Alle Bilder, die auf Material der Massen-
medien oder den Beobachtungen des Künstlers fußen, geben keine genauen Hinweise auf Hintergrund oder Kontext 
und stehen daher für sich als Kunstwerke.
Nikita Kadan wurde 1982 in Kiew geboren, wo er an der Nationalen Kunst- und Architekturakademie ein Studium im
Bereich Monumentalmalerei abschloss. Seit 2004 ist der Künstler Mitglied der Gruppe R.E.P. (Revolutionary Experimental
Space) und begründete die Kuratoren-Gruppe „Hudrada“ 2008 mit. Er nahm an zahlreichen Ausstellungen innerhalb
Europas teil und gewann den Future Generation Art Prize 2011. Kadan lebt und arbeitet in Kiew.
We see a group of three figures, whereby the two outside figures stand with their eyes directed at the center one who is
cowering on the ground. This latter one turns its back on its observers so that only the profile of the outer figures can be
seen. Their shrouded faces, however, give no indication of their features, so that their body language in relation to the
center figure can be interpreted as anxious, menacing or just curious. Nikita Kadan’s drawing is one in his series of “Figures
in White” that are focused thematically on current political themes such as the violent excesses of extreme rightist
groups in Ukrainian cities – especially the Ukraine nationalists and the pro-Russian imperialists – the misuse of police
power and the struggle to survive of older people who have been marginalized by the new post-socialist, capitalist
system. All the pictures based on material from the mass media or the artist's own observations give no exact clues as 
to the background or the context and thus stand on their own as artworks.
Nikita Kadan was born in 1982 in Kiev where he finished his studies at the National Academy of Fine Arts and
Architecture in the field of monumental painting. Since 2004 he has been a member of the group R.E.P. (Revolutionary
Experimental Space) and co-founded the curator group "Hudrada“ in 2008. He has taken part in many exhibitions in




Rumänisches Blut, Malerei, 2005, 41 x 52 cm / Romanian Blood, Drawing, 2005, 41 x 52 cm
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Ilona Nehmet
Middle of Europe, Installation, 2006, Steintafeln, 30 x 40 cm, 30 x 20 cm / Installation, stone tablets, 30 x 40 cm, 30 x 20 cm
Die Arbeit „The Middle of Europe” möchte aufzeigen, wie relativ Aussagen werden können, die als richtig und wissenschaftlich
angesehen werden, wenn man sie aus der ethnischen Identität heraus betrachtet. In ihrer Arbeit benutzt die Künstlerin
Ilona Nehmet einen Ausschnitt der Weltkarte, um in einer übertrieben ironischen Weise den aktuellen Versuch der meisten
Nationen darzustellen, das geographische Zentrum Europas in ihrem eigenen Territorium zu lokalisieren. Während die 
geographische Mitte Europas eindeutig von der Wissenschaft bestimmt werden könnte, besitzen derzeit neun europäische
Länder jeweils ein Monument um anzuzeigen, dass die Mitte in ihrem Land liege. Wann und in welcher Situation diese
Zentren in den jeweiligen Ländern festgelegt wurden, sind keine Zufälle. Zum Beispiel wurde ein ebensolches Monument
in Kremica errichtet, als die Slovakei 1992 auf dem Weg zur Unabhängigkeit war, um zu bezeugen, dass das Land nicht
außerhalb, sondern mittig liegt. Auf der Weltkarte sind alle neun Zentren markiert sowie angegeben, wann die jeweiligen
Ansprüche verkündet wurden. Seit 2009 arbeitet die Künstlerin an einer Serie von Steintafeln, in denen sie darstellt, dass
die Mitte Europas da ist, wo sie sich befindet, auch wenn es nur für eine gewisse Zeit ist – wie momentan in Dresden. 
Ilona Nehmet (*1963, Dunajská Streda) studierte an der Ungarischen Akademie der Bildenden Künste in Budapest. 
Sie erhielt verschiedene Stipendien, unter anderem an der New York University und für das Artist-in-Residence-Programm 
in Krems. Sie lebt und arbeitet in der Slovakei.
[JW]
In her work, Middle of Europe, the artist Ilona Nehmet uses a section of a map of Europe to illustrate with ironic exaggeration
way the way some countries are currently attempting to pinpoint the geographical center of Europe in their own territory.
Although science is clearly able to determine the geographical center of Europe, at present nine European countries each
have a monument indicating that the center of Europe lies in their own country. The timing for when and in what situations
these centers were determined in each respective country is not coincidental. For example, precisely such a monument
was erected in Kremica in 1992, when the Slovak Republic was on the road to independence, in order to prove that the
country did not lie outside but in the middle of Europe. On the map of Europe, all nine centers have been highlighted, 
in addition to specifying when the respective claims were announced. Since 2009, the artist has been working on a series
of stone tablets of this kind, which she would like to use to demonstrate that the center of Europe is always there at the
place she finds herself to be at that moment. Even if this is only for a short period of time - as is presently the case in Dresden. 
Ilona Nehmet (born in 1963 in Dunajská Streda) studied at the Hungarian Academy of Fine Arts in Budapest. She is the
recipient of numerous scholarships, including among others, New York University and the Artist in Residence Program 




Grace 1-6, 2014, Graphik, Tusche auf Papier, 40 x 30 cm / Graphic Art, Indian ink on paper | 40 x 30 cm
Trying to be 1/2. 2013, Graphik, Tusche und Lack auf Papier, 220 x 170 cm / Graphic Art, Indian ink and varnish 
on paper, 220 x 170 cm
Wie zeigen sich die Kinder – Mädchen, gelegentlich auch Jungen – die Hanna Nitsch malt? Je intensiver der Betrachter
diese Bilder erforscht, umso länger wird die Kette der sich ihm aufdrängenden Assoziationen, bis er schließlich in einen
Irrgarten von sich widersprechenden, unheimlichen, verstörenden Vorstellungen eintaucht: In sich versunkene Kinder, 
verschlossen, unnahbar; verletzlich und verängstigt, fragend. Aber auch jenseits der Unschuld – provozierend, durchblickend,
drängend, kokett. Zwanghaft ausgestattet mit dem falschen Charme verführerischer Weiblichkeit. Misshandelt. Böse.
Furienhaft. Die Körper der Kinder sprengen den Bildrahmen, wirken vergrößert, drängen nach vorn, dem Betrachter 
entgegen. Er ist direkt mit den aufgerissenen Augen, dem ihn anstarrenden Blick konfrontiert. Selten sind die Kinder auf
Augenhöhe. Sie schauen von oben herab oder von unten herauf. Die sichtbaren Körperteile sind kindlich fahl und blutleer.
Farbe wird ambivalent mit unterschiedlichen Effekten eingesetzt, als Rötung der Haut wie bei einer Verletzung oder als
aufreizende Schminke, die mit den verführerischen Attributen der Weiblichkeit spielt. Auch die Farbe in den changierenden
Stoffen der Kleider deutet in diese Richtung. Bisweilen wird Farbe auch eingesetzt, um die schattenhaften Flecken des
Körpers hervorzuheben, oder wirkt als eine Hülle, die den Körper modelliert und ihm eine starke physische Präsenz 
verleiht. Hinter dem, was Kindern kulturell zugeschrieben wird, kommt auf diese Weise eine Vielfalt von sowohl freundlichen
wie auch zerstörerischen, gleichsam polymorph-perversen (Freud) Möglichkeiten zum Ausdruck. Diese markieren immer
auch Widerstände gegen die kulturelle Zurichtung. Das Individuum geht nicht in dem auf, was als Leitbild kultureller
Identität durchgesetzt wird. Die nicht integrierten Reste erscheinen als Quelle schöpferischer Produktivität. Darin treffen
sich die Kinder mit den Künstlern. Und warum nur die Kinder? Ihnen (und der Künstlerin, die sie porträtiert) ist noch 
verfügbar, wozu später der Zugang verloren geht. Handelt es sich vielleicht gar nicht um Kinder mit ihren spezifischen
Charakteristika, die dargestellt werden, sondern eher um eigenschaftslose Projektionsflächen? Projektionsflächen, in die
wir als Betrachter alle die phantasierten Möglichkeiten und dunklen Rückerinnerungen hineinlegen, die uns wie eine
unfassbare Erscheinung anrühren.
[Carolyn Heinz]
How do the children appear – girls and occasionally boys – painted by Hanna Nitsch? The more intensly the viewer
explores these images, the longer becomes the chain of suggestive associations, until he dives, finally, into a crazy garden
of contradicting, eerie, distressing images: In there exist submerged children, closed, unapproachable; vulnerable and
scared, questioning. But also far from innocent – provocative, looking though, assertive, flirtatious. Equipped compulsively
with the wrong charm of seductive femininity. Mistreated. Evil. Furious. The bodies of the children sprinkle the picture
frame, seem magnified, press forwards towards the viewer. One is confronted directly with the wide-eyed, staring look.
Rarely, children are at eye level. They look down from above or up from below. The visible parts of the body are childlike
pale and bloodless. Colour is used ambivalently with different effects: as redness of the skin, as in an injury, or as provo-
cative makeup that plays with the seductive attributes of femininity. The colour of the iridescent materials of the clothes
also points to that direction. Sometimes colour is also used to highlight the shadowy spots of the body, or it works as a
cover which models the body and lends it a strong physical presence. Behind what is attributed to children culturally, lie
a variety of both friendly and destructive, or even polymorphous-perverted (Freud), possibilities expressed in this manner.
These also mark resistance to the cultural setting. The individual is not in what is accepted as a model of cultural identity.
The not integrated others appear to spur the creative productivity. In there, the children meet with the artists. And why
only the children? To them (and to the artist, who portrays them) it is still available, what later becomes lost. Perhaps it is
not children with their specific characteristics which are represented, but rather a featureless projection? Projection screens





Removing Romania, Wandinstallation mit Video und Brief, 2003, mixed media, variabel, 1‘20‘‘45 /
Wall installation including a video and a letter, 2003, mixed media, 1‘20‘‘45
1993 ließ sich Dan Perjovschi im Rahmen einer „Anti Performance“ auf dem Zone Performance Festival in Timisoara das
Wort „Romania“ auf den linken Oberarm tätowieren. Zehn Jahre später lässt er dasselbe Tattoo wieder entfernen. Die
chirurgische Entfernung wurde mittels eines Lasers vorgenommen, welcher die Farbpigmente aufspaltet. Die Vorstellung,
dass die Tätowierung nicht entfernt wurde, sondern sich lediglich in Einzelteilen im Körper des Künstlers verbreitet, ist 
ausschlaggebend für die Performance „Removing Romania“. Dan Perjovschi wird hier paradoxerweise gerade im Prozess
der Ausradierung der sichtbaren Markierung eins mit ihrer Bedeutung, seinem Heimatland. 
Dan Perjovschi (*1961 in Sibiu, Rumänien) lebt und arbeitet in Bukarest, Rumänien. Er studierte am George Enescu
Conservatoire of Fine Arts in Ia?i. Perjovschi ist Redakteur der rumänischen Wochenzeitschrift „Revista 22“.
[CL]
In 1993, during an "anti performance" at the Zone Performance Festival in Timisoara,  Dan Perjovschi had the word
"Romania" tattooed on his upper left arm. Ten years later, he had the same tattoo removed. The surgical removal was
carried out with the use of a laser which breaks up the color pigments. The notion that the tattoo was not removed, but
rather its individual parts were merely spread out in the body of the artist, is crucial to the performance Removing
Romania. Here, paradoxically, Dan Perjovschi becomes one with the tattoo's meaning, his home country, during the 
process of erasing the visible marks. 
Dan Perjovschi (born in 1961 in Sibiu, Romania) lives and works in Bucharest, Romania. He studied at the George




Walls of sports project, Film, 2012, 12 min
Zusammen mit einem Team aus freiwilligen Helfern hat Tomáš Rafa in Velká Ida im Osten der Slowakei eine 200 Meter
lange Betonmauer bemalt. Mit dem Videoprojekt „Walls of sports project“ möchte der Künstler die Aufmerksamkeit der
Öffentlichkeit auf den kritischen Zustand der Koexistenz von Mehrheitsbevölkerung und Roma-Minderheit erzeugen.
Dabei betont er die Notwendigkeit eines Dialogs. Tomáš Rafas Arbeiten erforschen die Grenze zwischen Patriotismus und
Nationalismus. Dabei konzentrieren sich seine Fotos und Videos auf das Phänomen von Rassismus und Fremdenfeindlich-
keit in Polen, der Tschechischen Republik, Ungarn und der Slowakei. In den letzten drei Jahren hat Rafa ein Videoprojekt
aus politischen Demonstrationen, Blockaden, Protesten und Situationen des täglichen Lebens in diesen Ländern erstellt.
Der Künstler erinnert an eine Erscheinung, welches er mit „Sport“ betitelt: die bereits hohe Isolierung der Bewohner von
„Roma-Siedlungen“ zu verstärken. Rafa hält die Kamera jederzeit auf die Geschehnisse der Veranstaltungen. Auf diese
Weise erstellt er unzensiertes Filmmaterial, welche dem Betrachter in einen Zustand versetzen, eigens dabei gewesen zu
sein. Oft werden die Szenen mit eigenen Aktionen und Performances des Künstlers ergänzt. 
Tomáš Rafa (*1979 in ilina, Slowakei) studierte 2002 an der Universität in ilina, 2009 an der Akademie für Bildende
Künste in Warschau bei und 2010 an der Akademie für Bildende Künste in Banská Bystrica (Slowakei).
[AO]
In his works Tomáš Rafa studies the boundary line between patriotism and nationalism. His photos and videos focus on
the degree of transparency of racism and hostility to foreigners in Poland, the Czech Republic, Hungary and Slovakia.
Over the past three years, Rafa has compiled a video project of political demonstrations, blockades, protests and daily-
life situations in these countries. The artist reminds us of a phenomenon he entitles “Sport” that increases the already
high isolation of the inhabitants of “Roma settlements”. Rafa aims the camera at the goings-on at these events. In this
way he produces uncensored film material that allows the viewer to feel almost as if he were present himself. The artist
often supplements the scenes with his own actions and performances. Together with a team of voluntary helpers he
painted a 200 meter long concrete wall in Velká Ida in eastern Slovakia. With the video project “Walls of Sports”, the
artist hopes to draw public attention to the critical state of the coexistence of the majority of the population and the
Roma minority. He stresses the need for a dialogue.
Tomáš Rafa (*1979 in Zilina, Slovakia) studied in 2002 at the University in Zilina, in 2009 at the Academy of Fine Arts
in Warsaw and in 2010 at the Academy of Fine Arts in Banská Bystrica (Slovakia).
Mark Ther
Pflaumen, Video, 2011, Farbe, Ton, 15’23” / (plums), video, 2011, color, sound, 15’23”
Mark Ther hat bereits in jungen Jahren ein bemerkenswertes und vielseitiges Werk von Videoarbeiten erschaffen, das 
vor allem durch seine cineastische, humorvolle aber auch irritierende Ästhetik herausragt. Dabei bedient er sich Themen
aus den Bereichen Familie, Sexualität und Historie, ohne dabei zu politisieren. Auf emanzipierte Weise bleibt er hier seinen
Wurzeln im postkommunistischen Absurdismus verbunden und experimentiert frei mit diversen narrativen Mitteln. In der
hier ausgestellten Videoarbeit „Pflaumen“ behandelt er das Phänomen der deutsch-tschechischen Vergangenheit. Bezug-
nehmend auf die Vertreibung der deutschsprachigen Bevölkerung aus dem böhmischen Sudetenland illustriert er die von
stiller Abneigung und Groll geprägte Facette der Verbindung der beiden Nationen. Es wurden Wunden verursacht, die
eine imaginäre Grenzlinie zwischen Tschechien und Deutschland hinterließen. Diese Thematik verarbeitet er durch die
Schilderung einer rührend ehrlichen Geschichte über einen sudetendeutschen Jungen und seine Mutter. Ein weiterer
Komplex seiner Arbeit ist die Auseinandersetzung mit Sexualität und Transgender. Mit provokanten und unbequemen
Bildern rüttelt er auf, ohne aber dabei in Plattitüden zu verfallen.
Mark Ther besuchte 1994 – 1998 die VSVH – Kunstschule von Vaclav Hollar in Prag, 2004 The Cooper Union For 
The Advancement Of Science and Art in NYC und von 1998 – 2005 die Akademie der bildenden Künste in Prag.
[LF]
Already in young years, Mark Ther had created a remarkable and varied collection of video works which above all stood
out for their cinematic, humorous, but also irritating, aesthetics. He helped himself to themes from the field of family,
sexuality and history, all without politicizing. In an emancipated way, he has stayed true to his roots in postcommunist
absurdism and freely experiments with diverse narrative mediums. In the video work “Pflaumen” on exhibit, he deals
with the phenomenon of the German-Czech past. In reference to the postwar ouster of the German-speaking population
from the Bohemian Sudetenland, he illustrates the different facets of the bond between both nations marked by mute
distaste and resentment.  Wounds were generated that left an imaginary boundary line between the Czech Republic and
Germany. It is this theme that he works on when describing a touchingly honest story about a Sudetenland youth and his
mother. A further complex in his work is his engagement with sexuality and transgenderism. With provocative and dis-
concerting images he stirs things up, but without resorting to platitudes.
Mark Ther attended the VSVH Art School of Vaclav Hollar in Prague from 1994-1998, in 2004 the Cooper Union 
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Die Sicht eines Dinosauriers auf den Nationalstaat, Video, 2014, 11' 23” / (A Dinosaurs View on the Nation State),
Video, 2014, 11' 23”
András Cséfalvay war Artist in Residence. Sein Beitrag zur OSTRALE entstand direkt vor Ort.
András Cséfalvay (*1986 in Bratislava) lebt und arbeitet in Bratislava. Er studierte Malerei und Videokunst an der
Akademie der Bildenden Künste und Design bei Prof. Daniel Fischer und theoretische Mathematik an der Comenius
Universität Bratislava. Seit 2012 promoviert Cséfalvay an der Akademie der bildenden Künste und Design.
[CL]
András Cséfalvay is Artist in Residence. His contribution to OSTRALE is being produced directly on location. 
András Cséfalvay (born 1986 in Bratislava) lives and works in Bratislava. He studied painting and video art at the
Academy of Fine Arts and Design with Prof. Daniel Fischer and theoretical mathematics at Comenius University in





Tulips 1&2, Fotografie, 2013, Mixed Media, 160 x 110 cm / photography, 2013, mixed media, 160 x 110 cm
Empty table & 5 palms, Fotografie, 2013, Mixed Media, 110 x 80 cm / photography, 2013, mixed media, 110 x 80 cm
Their Absence fills the world, Video, 2014 
In ihren jüngsten Arbeiten beschäftigt sich Maja Gratzfeld besonders mit Identität und Individualität. Sie setzt sich dabei
künstlerisch mit verschiedensten Einflüssen und deren Auswirkungen auf das Leben auseinander, um der Frage nachzugehen,
in welchem Verhältnis das Selbst und seine umgebende Umwelt zueinander stehen. Ihre Fotografien und Videoarbeiten
rücken dabei die Vielschichtigkeit des Menschen in den Fokus. Mehrfachbelichtungen werden übereinandergelegt um die
verschiedensten Schichten der Persönlichkeit, die durch Umwelt, Kultur, menschliche Interaktion, Bildung, Religion,
Erfahrungen und Eigenart gebildet werden, gleichzeitig aber doch getrennt voneinander einzufangen. Die Künstlerin 
setzt dabei ihre eigene multikulturelle Herkunft und Identität ein um mit Hilfe verschiedenster Medien Kunst durch ihre
eigene Sprache zu erschaffen. 
Die 1982 in Saarlouis geborene Maja Gratzfeld studierte Kunst in Dresden, Nimes und Jerusalem. Zusätzlich 
unterrichtete sie "Liquid Light Technic" an der Ecole superieure des Beaux-Arts de Nimes im Jahre 2012. 
[LS]
In her most recent works, Maja Gratzfeld has specifically thematized identity and individuality. In her art she has taken
up very different influences and their effects on life in order to pursue the question of how the human being itself stands
in relation to its surroundings. Her photographs and video works focus on the diversity of human beings. Multiple exposures
are superimposed in order to capture, simultaneously but also separately, the various layers of a personality that are 
formed by the environment, culture, human interaction, education, religion, experience and individual character. In
doing so, the artist avails herself of her own multiculti origin and identity in order, with the help of various media, to
produce art using her own language.  
Maja Gratzfeld was born in 1982 in Saarlouis and studied art in Dresden, Nimes and Jerusalem. In addition 
she taught liquid light technique at the École superieure des Beaux-Arts de Nimes in 2012.
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Nemere Kerezsi
Omagiuh, Video, 2007, 2’ 19”
Aufgrund der besonderen gegenwärtigen Situation in Nordirland (ARES – Artist in Residence, Northern Ireland, Omagh/
Belfast) war es eine große Herausforderung für mich, dort in der Öffentlichkeit, zu performen – ohne die Deutungs-
hoheit über meine Arbeit zu verlieren. Eine Nation braucht ihre identitätsstiftenden Symbole. Wenn die Nationalflagge
diese stiftende Funktion verliert, wird das Schwenken einer Flagge schnell zu einem Akt des Heroismus. Bei der
Abwesenheit einer Flagge muss man sich nach einer anderen, versteckten Integrität umschauen. Die Verteilung der goldenen
Blätter ist eine Einladung zu den dazwischenliegenden, lichtdurchfluteten Räumen. Es ist auch der Ort, an dem ich meine
Recherche in optimaler atmosphärischer Umgebung durchführen kann, und – wie man sieht – gibt es nichts Neues unter
der Sonne obwohl alles neu ist.
[Nemere Kerezsi]
The biggest challenge for me in Northern Ireland (ARES – Artist in Residence, Northern Ireland, Omagh/Belfast) was to
assume and perform my act in public, bearing in mind the “here” and “now” of the moment. A nation needs a flag.
When the flag cannot be raised any more as we cannot assume fellowship with the community behind it, than it per-
forms its act of heroism. In the absence of a flag one has to look for integrity in more hidden places. The distribution of
the gold-leaves is an invitation to the intermediate, light filled spaces. This is also the place where I do my research on






Hoffnung, Klanginstallation, 2014 / (Hope), Sound installation, 2014

Martina Slováková
Slovak National Remix, Klanginstallation, 2012, Multimedia-Projekt, Remixe aus Nationalhymnen /
Sound installation, 2012, Multimedia Project, Remixes of national hymns
Die Künstlerin Martina Slováková beschäftigt sich in ihrem künstlerischen Schaffen seit geraumer Zeit mit dem nationalen
Bewusstsein und der Identität. In ihrer Arbeit reagiert sie unter anderem auf die Forderung der slowakischen National-
partei, in allen Schulen die Nationalhymne zu spielen. Ihr Multimedia-Projekt Slovak National Remix beinhaltet verschiedene
Remixe der slowakischen Nationalhymne, zusammengestellt von slowakischen Produzenten elektronischer Musik wie The
Uniques, Stroon und Kasioboy. Diese Remixe sind aber nur Teil ihres offenen und unabhängigen Multimedia-Projektes. 
Martina Slováková (*1988, Trnava, Slovakia) studierte 2007 – 2013 an der Akademie der Schönen Künste und 
Design in Bratislava. Sie lebt und arbeitet als freischaffende Künstlerin in Trnava, Slovakei.
For a long time in her artwork, the artist Martina Slováková has been occupied with national consciousness and identity. 
She reacts in her work, among other things, to the demand made by the Slovakian National Party that the national 
hymn be played in every school. Her multimedia project Slovak National Remix consists of different remixes of the
Slovakian national hymn compiled by Slovakian producers of electronic music like The Uniques, Stroon and Kasiboy.
These remixes, however, are only part of her open and independent multimedia project. 
Martina Slováková (*1988, Trnava, Slovakia) studied from 2007-2013 at the Academy of Fine Arts and 
Design in Bratislava. She lives and works as a freelance artist in Trnava, Slovakia.
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Horváth Tibor
Spende zugunsten der Demokratie, Objekt, 2010, 70 x 65 cm / (Donation for the Benefit of Democracy), Object, 





Host Country Czech Republic
Gastland Tschechische Republik
Den Blick gezielt nach Osten zu richten heißt für uns, nach den sich entwickelnden und verändernden künstlerischen
Identitäten unserer östlichen Nachbarn zu fragen. Die Globalisierung als eine Phase geopolitischer Wandlung der Welt 
hat zugleich eine Wandlung der Kunst in Gang gesetzt, vor allem hinsichtlich ihrer Produktionsbedingungen und der
Möglichkeiten ihrer Verbreitung und Präsenz. Die Auseinandersetzung mit den maßgeblichen Institutionen und
Dispositiven der Kunstwelt soll abbilden, auf welche Weise Globalisierung Kunst prägt und zugleich zum Thema künstlerischer
Produktion wird, die keineswegs ohne Bewusstsein ihrer eigenen Bedingungen und Parameter erzeugt und rezipiert wird.
Auch nach 25 Jahren durchziehen noch immer Barrieren die benachbarten Kunsträume. Wo der grenznahe Raum zuweilen
noch “geistiges Sperrgebiet“ ist, setzen wir auf eine direkte Zusammenarbeit mit unseren tschechischen Kollegen.
Mit den Projekten “Gemeinsame Freiwilligkeit“ und “Borderlinesyndrom“ stellen wir einen Prozess der Rezeption mit
bedeutenden Vertretern der gegenwärtigen tschechischen Künstlerszene vor und gewähren so einen Einblick in das 
offene System der zeitgenössischen Kunst der Tschechischen Republik.
Partner
Sächsisches Verbindungsbüro Prag CZ, osteuropäische Galerien, Nationalgalerie Prag, CZ
Kuratorin
Dr. Rea Michalová – Kunsthistorikerin und Kuratorin National Galerie Prag. CZ
Host Country Czech Republic
To set our eyes deliberately to the east means for us to ask about the evolving and changing artistic identities of our
eastern neighbors. Globalisation, as part of the ongoing process of geopolitical change, has also set in motion a transfor-
mation in art, especially with regards to its production conditions and the possibilities of its distribution and presentation.
The dialogue created by the art featured in this exhibition addresses the major institutions of the Art world and aims 
to show how globalisation shapes art while at the same time it is about artistic production which is not produced and
received without awareness of their own conditions and parameters.
Even after 25 years barriers still exist in the neighbouring art spaces. Since in those spaces even “intellectual limits”
exist, we rely on a direct cooperation with our Czech colleagues.
Through the projects “Gemeinsame Freiwilligkeit” (Common Voluntariness) and “Borderline-Syndrome” we introduce a
process of acceptance with important representatives of the contemporary Czech art scene and provide a sincere insight
into the system of contemporary art in the Czech Republic.
Partners
Saxonian liaison office Prague CZ, Eastern-European Galleries, National Gallery Prague/CZ
Curators




Hure, Malerei, 2013, Öl und Acryl auf Leinwand, 170 x 130 cm / (Whore), Oil and Acrylics on canvas, 170 x 130 cm 
Legs, Malerei, 2013, Öl und Acryl auf Leinwand, 170 x 140 cm / (Legs), Oil and Acrylics on canvas, 170 x 140 cm
Provokation, Malerei, 2013, Öl und Acryl auf Leinwand, 200 x 150 cm / (Provocation), Oil and Acrylics on canvas, 200 x 150 cm
Sex, Malerei, 2013, Acryl auf Leinwand, 150 x 130 cm / Painting, 2013, Acrylics on canvas, 150 x 130 cm
Aleš Brázdil spitzt seine vordergründig figurative Malerei einem Moment zu, der malerisch und situativ die erotische
Situation abstrahiert. Durch den direkten Augenkontakt oder der offenherzigen Körpersprache, wird der Betrachter 
unweigerlich zum Voyeur der intimen Situation. Brázdil nutzt dabei das Medium der klassischen Malerei, um das von ihm
entworfene, computergenerierte Bildnis auf die Leinwand zu bringen. Die entstehenden Metaphern vermögen eine surreale
Bildwelt hervorzubringen, deren eingefrorener Augenblick durch die Titel der Bilder auf das Wesentliche heruntergebrochen
wird. Die Bezeichnung seines Bildes als „Hure“ stößt den kritischen Betrachter unweigerlich auf einen sexuell thematisierten
Diskurs. Durch die Abstrahierung der Körperlichkeit wird diese Thematik verallgemeinert und aus dem Kontext der wahr-
nehmbaren guckkastenartigen Situation auf eine gedanklich-diskursive Ebene gehoben. „Provokation“ wird hierbei zu
einem Credo, welches ergebnisoffen im Raum zwischen „Legs“ und „Sex“ verbleibt. Die reduzierte Farbigkeit unter-
streicht suggestiv die mentale Ausdruckskraft der Werke.
Aleš Brázdil (*1983) hat in den Jahren 2003–2009 an der Akademie der Bildenden Künste in Prag im Atelier für 
klassische Malerei bei Prof. Zdenek Beran studiert.
[JoW]
Aleš Brázdil points his superficially figurative painting towards one moment in time; he abstracts the picturesque and
situational erotic locus. Through direct eye contact or the open body language the viewer is inevitably made into a voyeur
of the intimate situation. Brázdil uses the medium of classical painting to bring computer-generated images of his design
on the canvas. The arising metaphors are able to produce a surreal picture world whose frozen moment is broken down
by the titles of the pictures on their placards. The name of his image as a "whore" pushes the critical observer inevitably
to a sexually themed discourse. Through the abstraction of the subject’s physicality it becomes generalized and is taken
out of the context of the perceptible proscenium-like situation on to a theoretical-discursive level. "Provocation" turns
here to a creed, whose general outcome agrees with the space between "Legs" and "Sex". The reduced colouration
emphasises suggestively the mental expressiveness of the works.
Aleš Brázdil (born, 1983) has during the years 2003 – 2009 in the Academy of Fine Arts in Prague studied at the 




9 Eyes, Malerei, Zeichnung, 2013, kombin. Technik, Leinwand, 250 x 190 cm / Painting, Drawing, 2013, Mixed Media
on canvas, 250 x 190 cm
Act, Malerei, Zeichnung, 2013, kombin. Technik, Leinwand, 250 x 190 cm / Painting, Drawing, 2013, Mixed Media on
canvas, 250 x 190 cm
Jakub Janovskýs zentrales künstlerisches Ausdrucksmittel ist die Zeichnung, jedoch nutzt er dieses Medium auf unkonven-
tionelle Weise: Er strebt in seinem zeichnerischen Werk nicht nach Perfektion oder klassischen Schönheits-idealen, sondern
versucht viel mehr einen neuen Schaffensprozess einzuleiten, welcher durch Allegorien, Gedankenstreit und auch Aggressivität
gekennzeichnet ist. Janovskýs Bilder wirken wie Szenarien aus einem Albtraum, der von Gestalten in Ku-Klux-Klan
Gewändern, Mutanten, wunderlichen Phantomen und anderen Absurditäten bevölkert wird. Eine gestische, fast rohe,
intuitive Zeichnung „alla prima“, an der Grenze zur „art brut“ ermöglicht es dem Künstler, seinen Ideen schnell Gestalt 
zu verleihen und gibt ihm damit eine größere Ausdrucksfreiheit. Die scharf kontrastierenden Werke Jakub Janovskýs wirken
als Aussage zur Widersprüchlichkeit der Zeit; sie schöpfen aus den tiefsten Sphären des Unterbewusstseins, verbinden
Reminiszenz und Traum zu beunruhigenden Visionen. Die Rückkehr des Künstlers zu Kindheitserinnerungen ist in seinem
Wesen eine Art Ernüchterung aus der idyllischen Welt der Kinderspielzeuge; es ist ein Mementum der heutigen brutali-
sierten Gesellschaft.
Jakub Janovský (*1984 in Jihlava–CZ) studierte  von 2004 – 2010 an der Akademie der bildenden Künste in Prag 
im Atelier für Zeichnung bei Prof. Jitka Svobodová.
[CL]
Jakub Janovskýs main artistic means of expression is drawing but he uses this medium in an unconventional way: He
strives in his graphic work is not for perfection or classical ideals of beauty, but tries much more to initiate a new creative
process, which is characterized by allegories, a fight of ideas and aggression. Janovskýs pictures look like scenarios from
a nightmare, populated by figures in Ku Klux Klan robes, mutants, strange phantoms and other absurdities. A gestural,
almost raw intuitive drawing "alla prima" on the border of "art brut" allows the artist to quickly lend his ideas shape
and provides them with a greater freedom of expression. The sharply contrasting works of Jakub Janovský act as a statement
about the inconsistency of Time; they draw from the deepest realms of the subconscious mind, connect reminiscence and
dream creating disturbing visions. The return of the artist to childhood memories is in a way a kind of disillusionment
from the idyllic world of children’s toys; it is a Mementum of today’s dehumanised society. 
Jakub Janovský (born in 1984, Jihlava–CZ) studied from 2004 – 2010 at the Academie of Fine Arts in Prague 





Pilzsammlerei, Malerei, 2011, Acryl auf Leinwand, 195 x 300 cm / (Mushroom collection), painting, 2011, acrylic 
on canvas, 195 x 300 cm
Super City, Malerei, 2009–2011, Öl auf Leinwand, 195 x 195 cm / (Super City), painting, 2009–2011, acrylic on canvas,
195 x 195 cm
Karel Jeries figurative Malerei überträgt komplexe, dem Comic- und Fantasygenre entlehnte Szenerien auf großformatige
Leinwände und erreicht in der Verbindung formaler Virtuosität mit surrealen Sujets ihren charakteristischen Ausdruck. 
Das spannungsvolle Nebeneinander der suggerierten monumentalen Bildwirkung und der poppigen Heldenszenen 
unterstreicht dabei die Ambivalenz der Erzählungen zwischen Fiktion und Realität. So kreiert Jerie anhand der Popkultur
entlehnter Motive faszinierende „Stories“, die gespickt sind mit neuzeitlichen Helden, Dämonen, Mutanten und imaginären
Gestalten. Mittels Witz und Übertreibung werden die Mythen der Moderne als stereotype Muster entlarvt und hinsichtlich
ihrer Authentizität befragt. „Super City“ vereint unzählbare Supermänner im Kampf gegen Gefahren des Heldenalltags
und wird so zum überspitzten Inbegriff der elementaren Konfrontation zwischen Gut und Böse. Die Dramatik dieses 
zentralen Moments der modernen Heldenerzählung erscheint in dem Wimmelbild durch die unüberschaubare
Gleichzeitigkeit sowie die miniaturhafte Darstellung als Phrase. Ironisch setzt der Künstler ebendiese Dekonstruktion der
Heldenmythen fort, wenn er die „Pilzsammler“ in eine bürgerliche, geradezu volkstümlich anmutende Idylle versetzt,
während vom rechten Bildrand der ganz normale Wahnsinn der Fantasywelt in apokalyptischer Form einbricht. Die 
skurrile Bildwirkung, durch die Jeries Arbeiten bestechen, basiert auch hier auf dem Spiel und Bruch mit gesellschaftlich 
verankerten Narrativen der Moderne.
Karel Jerie (1977 in Prag) hat Malerei an der Akademie der Bildenden Künste in Prag bei Prof. Antonin Strí ek 
(1999 – 2001) und bei Prof. Michael Rittstein (2001 – 2005) studiert.
[KL]
Karel Jeries figurative paintings transmit complex sceneries that derive from genres such as comic or fantasy onto 
large-format canvas. Its significant expression derives from the connection of his formal virtuosity with surreal sujets. The
tense coexistence of the suggested monumental effect of the painting and the trendy heroes emphasizes the ambivalence
between fiction and reality within these narrations. Due to the themes with its modern heroes, demons, mutants and
imaginary figures that originate in pop culture, Jerie creates fascinating stories. The myths of the modern world are exposed
as stereotyped patterns and their authenticity is questioned using stylistic devices such as humor and exaggeration.
‘Super City’ brings together innumerous super heroes to fight against dangers of their daily life. That is how ‘Super City’
becomes the exaggerated embodiment of the fundamental confrontation of (what is) good and evil. The drama within
this central moment of the tales of heroes is created through this incomprehensible synchronicity as well as through the
miniature-like presentation. Ironically, the artist continues with this deconstruction of the myths, by placing mushroom
pickers into a seemingly folkloric idyll, whilst the chaos of the fantasy world with its apocalyptical scenery comes crashing
into the painting from the right corner. The whimsical imagery, what Jeries art is known for and which also appears in
this painting, is based on the play and the break with modern narratives that are deeply embedded in society.
Karel Jerie (1977 in Prag) studied painting at the Academy of Fine Arts Prague under Prof. Antonin Strí ek 
(1999 – 2001) and Prof. Michael Rittstein (2001 – 2005).
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Miroslav Javurek
Emptiness, Malerei, 2014, Öl auf Leinwand, 220 x 180 cm / painting, 2014, oil on canvas, 220 x 180
Miroslav Javurek arbeitet hier im Bereich der souveränen realistischen Malerei, die auf die Tradition des Barocks zurück-
geht und seine Werke insbesondere durch Dramatik und Monumentalität kennzeichnet. Der verwendeten klassischen
Malweise wird dabei eine moderne Bildsprache entgegengesetzt. Barocker Pathos und Überladung des Bildraumes werden
zugunsten einer Komposition, die nur wenige Bildelemente aufnimmt, aufgegeben, um eine besondere Leere zu betonen.
Die für den Barock charakteristische Betonung von Bewegung behält der Künstler hingegen mit der Absicht bei, die ent-
standene Wirkung der Leere durch Panik und Aussichtslosigkeit zu erweitern. Dies gelingt Javurek in seinem großformatigen
Gemälde „Emptiness“ (Leere) indem sich das Pferd als Hauptmotiv nach zehn Sekunden aus dem Bildraum heraus
bewegt. Die dargestellte Atmosphäre der Angst (des Tieres) wird so um ein Vielfaches gesteigert und auf den Betrachter
übertragen. 
Miroslav Javurek, geboren 1979, studierte von 2004–2009 unter Prof. Zdenek Beran klassische Malerei an der Akademie
der Bildenden Künste in Prag. Neben der Malerei beschäftigt er sich hauptsächlich mit Bildhauerei und Raumdesign.
[LS]
Miroslav Javurek works here in the area of ??sovereign realistic painting, which dates back to the tradition of the Baroque
and which characterize his works in particular as drama and monumentality. Opposite to the classical style of painting is
set a modern visual language. Baroque pathos and overcharging of the image space are abandoned in favor of a compo-
sition, which takes only a few pixels, in order to emphasize a particular emptiness. With the intent of expanding the
resulting effect of emptiness by panic and hopelessness the artist retains the characteristic of the Baroque emphasis on
movement. Javurek achieves this in his large painting "Emptiness" by moving the horse as the main subject after ten
seconds out of the picture space out. The atmosphere of fear shown (the animal) is increased by a multiple and transferred
to the viewer. "
Miroslav Javurek, born in 1979, studied from 2004 to 2009 under Prof. Zdenek Beran classic painting at the 




Muster 39, Objekt, 2011-2012, kombinierte Technik, 400 x 156 x 40 cm / (Pattern 39), object, 2011-2012, 
combined technique, 400 x 156 x 40 cm
Republik, Objekt, 2012, kombinierte Technik, 337 x 116 x 60 cm / (Republic), object, 2012, combined technique, 
337 x 116 x 60 cm
Mit den hier gezeigten Plastiken reflektiert und abstrahiert Martin Kána entscheidende Stationen innerhalb der tschecho-
slowakischen Geschichte. So zeichnet der Grundriss von „Muster 39“ die Staatsgrenze der sogenannten Ersten
Tschechoslowakischen Republik (1918-1938) nach. Durch die augenscheinlich weiche Materialität wird das Thema in ein
spezielles Ambiente eingebettet. Mit den vernähten Kanten und dem karierten Überzug erinnert es an ein Polster, eine
nachgebende Substanz, die die Idee der Republik wie in Watte hüllt und mit einem Traum assoziieren lässt. Fehlende
Stabilität und Nahtspuren auf der Oberfläche lassen die sich anbahnenden Evakuierungszonen erahnen. Das Objekt
„Republik“ ist aus tschechischen Koffern zusammengesetzt, die im Gesamtumriss die Staatsgrenzen der sozialistischen
Republik und die der Staaten nach ihrem Zerfall imitieren, da sich das Koffergebilde in zwei Teile auseinanderschieben lässt.
Martin Kána wurde 1975 geboren und wuchs in Vejiprty im Erzgebirge auf. Er studierte an der Akademie der 
bildenden Künste in Prag und ist Mitglied der tschechischen kontroversen Künstlergruppe „Ztohoven“.
With the sculptures shown here, Martin Kána reflects on and abstracts decisive stations in Czechoslovakian history. Thus
the ground plan in “Muster 39” traces the state borders of the so-called first Czechoslovak Republic (1918-1938). By its
evidently soft materiality, the work’s theme is embedded in a special ambience.  With its sewn edges and checked slipcover,
it reminds us of upholstery, a substance that yields, which associates the idea of the Republic as wrapped in cotton wool
and dreamlike. A lack of stability and traces of seams on the surface let us gauge the eventual evacuation zones. The
object “Republik” is put together from Czech suitcases, the entire contour of which imitate the state borders of the
socialist republic and of the states after its collapse, since the suitcase structure opens into two parts.
Martin Kána grew up in Vejiprty in the Erz Mountains. He studied at the Academy of Fine Arts in Prague 




Aggressive Stance, Installation, 2011, kombinierte Technik, 275 x 75 x 75 cm / combined techniques, 275 x 75 x 75 cm 
With Love, Installation, 2014, kombinierte Technik, 40 x 40 x 130 cm / combined techniques, 40 x 40 x 130 cm
Für Ondrej Oliva ist die Lesbarkeit seiner Arbeiten auch für „Uneingeweihte“ wichtig. Das heißt, dass der Künstler in der
visuellen Erscheinung seiner Installationen einen Assoziations-Pool an Wiedererkennungsmerkmalen anbietet. So zögert er
nicht, konnotationsschwere Bilder wie Gabeln und Patronen in seine Kompositionen einzuflechten. Bedeutungsvolle Titel
wie „Aggressive Stance“ und „With Love“ tun ihren Rest, um Raum für Projektionsflächen zu begünstigen. Inspiriert wird
der Künstler durch eigene Erlebnisse und Lebenserfahrungen, wobei er der Auseinandersetzung mit historischen Stilen und
modernistischen Richtungen nicht ausweicht. Oliva ist fasziniert von „schönen“ Formen und vom Experiment mit unter-
schiedlichen Materialien, deren Beschaffenheit häufig den Ausgangspunkt seines künstlerischen Schaffens bildet. 
Oliva wurde 1982 in Vyškov geboren. Er studierte an der Palacký Universität in Olomouc und an der Akademie 
der bildenden Künste in Prag im Atelier für Bildhauerei bei Prof. Jaroslav Róna.
[AO]
Ondrej Oliva creates visually accentuated spaces and light objects whose materiality is in contrast with their surroundings.
Experimenting with different materials such as metals and plastics is the main focus of his work. As such, it is the nature
of the objects that serve as the best means of expressing the respective works. His art is inspired by experiences of his
own which he filters through a historical and contemporary context. At “Aggressive Stance” a shiny, synthetic surface
meets a rough, organic substance. Four mirrored, interlocking forks tie up a red meaty mass that tries to break out of the
metal claws. Precariously dangles the object in the room, as if it is omnipresent and would spread its aggressive bearing
everywhere. The artist interprets as such the current and international context of this Reality. The contrast of the different
materials is also visible at the Light-object “With Love”. A sealed, slippery metal surface in the form of a bullet bears an
elongated tear. A rugged, blood-red, alarmingly illuminated membrane is visible from within. Representations of ammunitions
inevitably remind one of violence. Together with the title the object receives a disparate meaning. Ondrej Oliva plays
with the symbolism of colour, form and matter, which grants an objective readability to his works despite the subjective
meaning of the artist willed.
Ondrej Oliva (born 1982, in Vyškov) has studied at the Palacký University in Olomouc from 2003 to 2005 and 





Helm, Objekt, 2011, kombiniert Technik, 160 x 145 x 80 cm / (Helmet), object, 2011, combined techniques, 
160 x 145 x 80 cm
Thron, Objekt, 2012, kombinierte Technik, 210 x 65 x 75 cm / (Throne), object, 2012, combined techniques, 
210 x 65 x 75 cm
Róbert Palúch beschäftigt sich in seinem Werk mit Existenzialismus im Alltagsgegenstand. Durch Neukombination von
Dingen und Gebrauchsgegenständen lässt er neue Assoziationen zu und spielt mit Wahrnehmungsmustern und
Erwartungshaltungen. Für sein Objekt „Helm“ greift er auf gewöhnliche Besen zurück, insgesamt verarbeitet er 263
Stück. Der Helm ist ein gigantischer Schädel, ein Fragment des menschlichen Körpers, Hülle des Gehirns, des Verstandes,
der Gedanken. Die äußere Holzfläche, welche parkettmusterförmig angeordnet ist, suggeriert Stabilität und Schutz, nach
innen jedoch ragen die Borsten der Besen wie zerbrechliche Synapsen hervor. Optisch ergeben die Borsten ein großflächiges
Ornament. Palúch verfolgt dabei die Idee der Multiplikation von Komplexität. Eine ähnlich sinnliche Erfahrung begegnet
uns bei seinem zweiten Werk „Thron“. Es handelt sich bei dem monumentalen Objekt um keinen opulent gestalteten
Herrschersitz, sondern um ein zusammengesetztes Konstrukt aus Besenansätzen. Die Zweckentfremdung des Gegen-
standes provoziert beim Betrachter ein widersprüchliches Gefühl, welches der Künstler durch witzige und spielerische Art
hervorruft. Róbert Palúch versucht in seinem Werk eine visuelle Darstellung von gegensätzlichen Begriffen zu vermitteln
und zeigt so die Polarität der menschlichen Wahrnehmung auf.
Róbert Palúch (*1985 in Ruzomberok – SK) hat an der Akademie der bildenden Künste in Prag im Atelier für 
Bildhauerei bei Prof. Jan Koblasa (2004-2005) und Bildhauerei bei Prof. Jaroslav Róna (2005-2010) studiert.
[RC]
Róbert Palúch in his work is engaged with the existentialism in everyday articles. By a fresh combination of things and
useful articles, he induces new associations and plays with perceptible patterns and our expectancy. For his object “Helmet”
he takes us back to ordinary brooms, in all 263 of them. The helmet is a gigantic skull, a fragment of the human body, 
a casing of the brain, of reason, of thinking. The outer wooden area, which is arranged in a parquet pattern, suggests 
stability and protection; however inside, the bristles of the broom protrude like breakable synapses. Optically, the bristles
amount to a large ornamental field. Palúch here follows the idea of the multiplication of complexity. His second work
“Throne” offers us a similar sensual experience. The monumental object is not an opulently designed seat for a monarch,
but a construct compiled of rudimentary brooms. The misappropriation of the article provokes a contradictory feeling in
the viewer, which the artist conjures up by his witty and playful approach. In his work Róbert Palúch tries to convey a
visual depiction of contrasting concepts and in this way make the polarity of human perception manifest.
Róbert Palúch (*1985 in Ruzomberok/Slovakia) studied at the Academy of Academy of Fine Arts in Prague at 




Rex mundi, Malerei, 2011, kombin. Technik, Leinwand, 100 x 80 cm / painting, 2011, combined techniques, 
canvas, 100 x 80 cm
Aus dem Zyklus Helden, Amy, Malerei, 2011, kombin. Technik, Leinwand, 80 x 120 cm / From the cycle Heroes, Amy,
painting, 2011, combined techniques, canvas, 80 x 120 cm
Aus dem Zyklus Helden, Elvis, Malerei, 2011, kombin. Technik, Leinwand, 100 x 80 cm / From the cycle Heroes, Elvis,
painting, 2011, combined techniques, canvas, 100 x 80 cm
Warhol und Hirst, Malerei, 2012, kombin. Technik, Leinwand, 80 x 80 cm / Warhol and Hirst, painting, 2012, 
combined techniques, canvas, 80 x 80 cm
Auf der OSTRALE präsentiert David Saudek eine Auswahl aus den Zyklen „Helden“und „My VVVAY“. In seinen Werken
kombiniert der Künstler klassische Pop-Art mit Symbolen aus der Kulturgeschichte der Menschheit und  erwirkt mit dieser
beinahe „typografischen“ Einfachheit eine ganz eigene Intensität des Ausdruckes. Er kombiniert unter anderem Chiffren
verschiedener Religionen, ägyptische Hieroglyphen, Wandzeichnungen aus den Höhlen von Altamira und Lascaux mit Ikonen
und Logos der Gegenwart und entwickelt auf diese Art seine ganz eigene Theorie des „Neo-Symbolismus“. Durch Kombination,
Neuinterpretation  und Umdeutung der Zeichen lässt Saudek eine neue Bedeutungsebene entstehen. Diesem Vorgehen ist
der Gedanke inhärent, dass jedes Zeichen über ein jeweiliges kulturelles Milieu und über die jeweilige Epoche Zeugnis 
liefert. Es wird zum Träger des Gedächtnisses, ist aber zugleich auch als eine unabhängige, entmaterialisierte Struktur 
wirksam. Saudek lässt in seinen Werken seltsame Zusammenhänge entstehen und kontaminiert die Vergangenheit mit der
Gegenwart. Durch seine subtile jedoch klar ausgeprägte künstlerische Darstellung schließt er sich Tendenzen an, die auf
die postmoderne Ästhetik zurückgehen und eine Synthese entstehen lassen, indem sie Kontraste verschmelzen und als 
disparat geltende Elemente in Einklang bringen.
David Saudek (*1966 in Prag) studierte von 1991 – 1997 im Atelier für Bildhauerei bei Prof. Stanislav Kolíbal und 
im Atelier für Neue Medien bei Prof. Michael Bielický an der Akademie der Bildenden Künste in Prag.
[CL]
At the OSTRALE, David Saudek is presenting a selection from his cycles “Helden” and “My VVVAY”. In his works the
artist combines classical Pop Art with symbols from humanity’s cultural history and achieves with this almost “typographic”
simplicity his very own intense expression. He combines, among other things, codes from various religions, Egyptian 
hieroglyphs, drawings from the cave walls of Altamira and Lascaux with the icons and logos of today and in this way
develops his own theory of "neo-symbolism". By combining and re-interpreting signs, Saudek conjures a whole new
level of meaning. This method of working is inherent in the thought that each sign provides evidence of a respective 
cultural milieu and a respective era. It thus becomes the conveyer of memory but is, at the same time, also effective as
an independent, de-materialized structure. Saudek allows strange associations to emerge in his works and contaminates
the past with the present. By means of his subtle but distinctive depiction, he links himself to tendencies that go back 
to postmodern aesthetics and calls up a synthesis in which contrasts merge and elements considered disparate are
brought into harmony. 
David Saudek (*1966 in Prague) studied from 1991-1997 in Prof. Stanislav Kolíbal's sculpture atelier and in the 
studio of New Media with Prof. Michael Bielický at the Academy of Fine Arts in Prague.
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Jaroslav Valecka
Feuer am See, Malerei, 2012, Öl auf Leinwand, 130 x 140 cm / Fire by the Lake, Painting, 2012, Oil on canvas, 130 x 140 cm
Spuren, Malerei, 2012, Öl auf Leinwand, 150 x 150 cm / Tracks, Painting, 2012, Oil on canvas, 150 x 150 cm
Truhen, Malerei, 2013, Öl auf Leinwand, 110 x 100 cm / Chests, Painting, 2013, Oil on canvas, 110 x 100 cm
Turm, Malerei, 2013, Öl auf Leinwand, 160 x 115 cm / Tower, Painting, 2013, Oil on canvas, 160 x 115 cm
Waldfriedhof, Malerei, 2013, Öl auf Leinwand, 110 x 110 cm / Forest Cemetery, Painting, 2013, Oil on canvas, 110 x 110 cm
Den Arbeiten Jaroslav Valeckas ist auf einzigartige Weise die innere Verknüpfung mit dem Gebiet des Lausitzer Gebirges
eingeschrieben. In seinen Werken erfasst er die Sudetenlandschaft, in der er aufwuchs und in die er bis heute regelmäßig
zurückkehrt, mit einer traumhaften Rätselhaftigkeit, zugleich jedoch mit einem suggestiven Schrecken. Verstörende
Szenerien, sublime Stimmungen und entrückte Menschen kreieren eine nahezu mystische, zwischen Zauber und Unheil
changierende Atmosphäre und berühren so das historische Trauma der Region. Ihr kulturelles Gedächtnis, die historischen
Zusammenhänge, Traditionen und Bräuche prägen das Werk Valeckas ebenso wie sein Interesse für die Grenzbereiche des
menschlichen Daseins und der Psyche. Formal knüpft die figurative Malerei an den nordeuropäischen Symbolismus des
19. und 20. Jahrhunderts, insbesondere die hier etablierte Psychologisierung der Landschaft, an. Mal melancholisch, mal
unheimlich wird sie durch weite Horizonte und expressive Farben zur Bühne für das scheinbar Unaussprechliche. Undefinierte
Räume, kulissenhafte Architekturfragmente und sich auflösende Körper bevölkern die Szenen, deren Handlungen ver-
schlüsselt bleiben. Insbesondere die kontrastreiche Farbgebung, in der glühend warme Akzente als Spuren von Zerstörung,
Deformation und Vereinsamung eine gedämpfte, kühle Palette durchsetzen, wird zum Träger der Bildwirkung. 
Jaroslav Valecka (1972 in Prag) hat von 1991 – 1998 an der Akademie der bildenden Künste in Prag Malerei bei Prof. Jirí
Sopek studiert. Zwischen 1994 und 1996 absolvierte er mehrere Studienaufenthalte in Norwegen, Deutschland und in 
den Niederlanden.
[KL]
The work of Jaroslav Valeckas has registered in a unique way the inner link with the territory of the Lusatian Mountains.
In his works he captures the essence of Sudetenland, where he grew up in and where he regularly returns to at the present,
with a wonderful mystery but at the same time with a suggestive terror. Unsettling scenes, sublime atmospheres and
enraptured people create an atmosphere which is almost mystical and shimmering between magic and disaster and touch
the historical trauma of the region so. Cultural memory, historical contexts, traditions and customs characterise the works
of Valecka as well as his interest in the border areas of human existence and the psyche. The figurative paintings are 
formally tied to the North European symbolism of the 19th and 20th centuries, in particular to the established psychological
analysis of the landscape. Sometimes melancholic, sometimes scary they become through wide horizons and expressive
colors the stages for the seemingly ineffable. Undefined rooms, stage-like architectural fragments and dissolving bodies
populate the scenes, whose actions remain encrypted. In particular the rich in contrast colouration, in which glowing
warm accents, like traces of destruction, deformation, distortion and loneliness, are sat opposite a subdued, cool palette,
becomes the bearer of the image’s effect. 
Jaroslav Valecka (born 1972 in Prag) had from 1991 – 1998 at the Academy of Fine Arts in Prague studied painting




Vltava, Malerei, 2013, Öl auf Leinwand, 130x180 cm / painting, 2013, oils on canvas, 130x180 cm
Wild Birds, Malerei, 2013, Öl auf Leinwand, 130x180 cm / painting, 2013, oils on canvas, 130x180 cm
Fata Morganen gleich flimmern die Landschaften Zbynek Havlins vor unseren Augen auf. Obwohl im Pleinair gemalt, 
löst sich Havlin von dem realen Motiv der Landschaft und interpretiert diese durch vereinfachte Farbflächen, wodurch 
sich eine expressiv-abstrakte „Aktionsdokumentation“ ergibt. Skizzenhafte Objekte wie Vögel oder Blütenköpfe stechen
aus der verschwommen wirkenden Umgebung hervor und lenken den Fokus auf sich. Durch diesen Dualismus von
Abstrahierung und Motiv erschafft er Bildwelten von offenen Handlungen und Bedeutungen, welche sich eindeutigen
Interpretationen verschließen. Neben der Malerei umfasst sein umfangreiches künstlerisches Schaffen außerdem
Zeichnung, Skulptur, Objekt, Design, Installation, Performance, Fotografie und Videokunst. Von einem konzeptuellen
Denken geprägt, setzt sich Zbynek Havlin in seiner Kunst mit sozialen, politischen sowie rituellen Themen auseinander.
Dies tut er meist mit humoriger Übertreibung und Nachdruck auf Elemente der Intimität und der entspannten Selbst-
reflexion. Seit 2002 veranstaltet er unter anderem Performances und konzeptuelle Aktionen, in denen er seinen Fokus 
auf den Aspekt der Vergänglichkeit legt.
Zbynek Havlin (*1976 in Prag) hat an der Akademie der Bildenden Künste in Prag im Atelier für Grafik bei Jiri Lindovsky
(1998 – 2000) und im Atelier für intermediale Kunst bei Milan Knizak (2000 – 2004) studiert. Er initiierte eine Reihe von
internationalen künstlerischen Projekten: Projekt BastArt, Internationales Projekt Karfiol, Internationale Sommerakademie
Kontrapunkt in Grein (Oberösterreich), die er 2004 gegründet und bis 2007 geleitet hat.
[LF]
Like fata morgana, the landscapes by Zbynek Havlín flicker before our eyes. Although painted in plein air, Havlin detaches
himself from the real landscape motif and interprets it via simplified color areas, which results in an expressively abstract
“action documentation". Sketched-in objects such as birds or flower heads jut out of the blurry surroundings and direct
the focus on themselves. By means of the dualism of abstraction and motif, he produces picture worlds of open actions
and meanings that are closed off from clear-cut interpretations. Along with painting, his all-round artistic creativity
includes drawing, sculpture, object, design, installation, performance, photography and video art. Marked by conceptual
thinking, Zbynek Havlín in his art has taken up social, political as well as ritual themes. He does this mostly with humo-
rous exaggeration and emphasis on elements of intimacy and laid-back self-reflection. Since 2002 he has among other
things presented performances and conceptual actions where his focus was on the aspect of transience.
Zbynek Havlin (*1976 in Prague) studied at the Academy of Visual Arts in Prague in the graphic studio under Jiri
Lindovsky (1998-2000) and in the media art studio under Milan Knizak (2000-2004). He initiated a series of 
international art projects: Projekt BastArt, Internationales Projekt Karfiol, Internationale Sommerakademie 




25 Jahre Friedliche Revolution
25th anniversary of the Peaceful Revolution
25 Jahre Friedliche Revolution
Vor 25 Jahren sah die Welt anders aus. Natürlich vor allem durch die Grenzverläufe in Europa, aber auch die subversive
Kraft der Kultur, die den Mut zeigte, sich aufzulehnen.
Subversiv müssen sich Kritiker der Regierung heute nicht mehr äußern. Die allseits gesetzte Meinungsfreiheit erlaubt offene
Worte. Ist dies Vor- oder Nachteil der künstlerischen Ausdruckskraft? Was bildet heute den Kern der Auseinandersetzung?
Und wie trägt die Stadt Dresden dazu bei, künstlerische Positionen zu provozieren und zu produzieren? 
Zum 25. Jahrestag des Mauerfalls wirft die OSTRALE einen Blick auf die Entwicklung der Dresdner Kunstszene. Eine
Gegenüberstellung von Generationen, von Arbeitsweisen und – unvermeidlich – auch von Aussagen. 
In einer zwangsläufig unvollständigen Schau zeigt die Ausstellung Fragmente oder Neuinterpretationen von Aktionen und
Werken der Wendezeit zum Beispiel von Jo Siamon Salich oder Detlef Schweiger, bietet sie eine Plattform für die bis heute
in Dresden sehr aktive Künstlerinnengruppe Dresdner Sezession 89 e.V., für zahlreiche weitere prägende Stimmen und
Stile der Stadt wie Viola Schöpe oder Jürgen Schieferdecker sowie für Künstler, die vor 25 Jahren noch gar nicht geboren
waren, aber schon während ihres Studiums an der HfBK Dresden durch Eigensinn und Ausdruckskraft auffallen.
Partner
Künstlerbund Dresden e.V., 10plus10
Kuratoren
Tor 13: Dresdner Sezession 89 e.V. / Tor 14-15: OSTRALE / Tor 16: Jonas Wietelmann
25th anniversary of the Peaceful Revolution
25 years ago, the world looked different. Mainly due to the boundary lines in Europe, but also due to the subversive
power of culture which showed the courage to rebel.
Nowadays artists don´t need to criticise the government subversively – the achieved freedom of speech allows open
words. Does this development have a positive or negative influence on the artistic expression? What forms the core of
the dispute today? And how does the city of Dresden contribute in form of provocation and production of artistic positions? 
For the 25th anniversary of the fall of the Berlin Wall the OSTRALE takes a closer look at the Dresden art scene from
that time until today. A comparison of generations, of modes, of operation and – inevitably – of statements.
In a necessarily incomplete show the exhibition shows fragments and new interpretations of performances and works
from the time of Change – for example by Jo Siamon Salich or Detlef Schweiger. The exhibition also provides a platform
for the still very active artists’ group “Dresdner Sezession 89 e.V.”, for numerous other influential voices and styles of
this city such as Viola Schöpe or Jürgen Schieferdecker as well as for artists, who were not even born 25 years ago but
who already stand out during their studies at the Academy of Fine Arts Dresden due to their obstinacy and expressiveness.
Partners
Künstlerbund Dresden e.V., 10plus10
Curators





Die Baugeschichte Dresdens ist eng mit dem Kaitzbach verbunden. Bereits im Mittelalter speiste er den Wassergraben, der
die Befestigungsmauer der Stadt umgab. Sein Lauf wurde in der Siedlungsgeschichte vielfach geändert. In Abzweigungen
floss er zur Spülung und zu Feuerlöschzwecken auch durch die Innenstadt. Die industrielle Entwicklung wandelte die
Funktionen des Baches und verdrängte ihn schließlich aus dem Stadtbild. Durch wachsendes Umweltbewusstsein und die
Hochwasserereignisse von 2002 nimmt heute das Interesse an den Dresdner Fließgewässern wieder zu.
MNEMOSYNE gilt in der griechischen Mythologie als Göttin der Erinnerung und Mutter der neun Musen. Seit 1998 
erinnern zahlreiche unter der Regie der Künstlerinnenvereinigung Dresdner Sezession 89 e.V. realisierte Kunstwerke 
an den Kaitzbach.
The architectural history of Dresden is closely connected to the Kaitzbach stream. In the Middle Ages it fed the moat
that surrounded the ramparts of the city. Its course was altered throughout the History of Settlement many times. It 
flowed in channels for flushing and fire-extinguishing purposes by the city centre. The industrial development changed
the functions of the stream and eventually ousted it from the cityscape. Due to a growing environmental awareness and
the flood events of 2002 there is again today an interest in the Dresden rivers. 
MNEMOSYNE was in Greek mythology the goddess of Memory and mother of the nine Muses. Since 1998 many
remember under the direction of the Artists' Association Dresden Secession 89 eV that realises art by the Kaitzbach.
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Angela Hampel
Einmarsch, Installation, 2014, Plastikenten, variabel / (Invasion), Installation, 2014, Plastic ducks, variabel
Angela Hampel (*1956 in Räckelwitz, Deutschland) absolvierte von 1972 bis 1974 eine Ausbildung als Forstfacharbeiterin.
Die Künstlerin studierte von 1977 bis 1982 an der Hochschule für Bildende Künste Dresden bei Jutta Damme und Dietmar
Büttner. 1989 war sie Mitbegründerin der Dresdner Sezession 89.
[AO]
Angela Hampel (born 1956 in Räckelwitz, Germany) completed an apprenticeship as a skilled worker for forestry from
1972 to 1974. She studied from 1977 to 1982 at the Academy of Fine Arts in Dresden under Jutta Damme and Dietmar





Musenstein, Skulptur, 1996, Sandstein, 50 x 45 x 75 cm / (Stone of the muse), Sculpture, 1996, Sandstone, 50 x 45 x 75 cm
Christa Donner (*1958 in Dippoldiswalde) studierte nach ihrer Ausbildung an der Sächsischen Porzellan-Manufaktur
Dresden Plastik und Bildhauerei an der HfBK Dresden. Sie ist Mitbegründerin der Dresdner Sezession 89 und seit 1991
Mitglied des Sächsischen Künstlerbundes. Donners Werke sind Teil öffentlicher Sammlungen, etwa des SKD Kunstfonds
Sachsen und des Osterzgebirgsmuseums Schloss Lauenstein/Altenberg.
[KL]
Christa Donner (*1958 in Dippoldiswalde) studied after her apprenticeship at the Saxon Porcelain Manufactory 
Dresden, plastics and sculpture at the Academy of Fine Arts Dresden. She is co-founder of the Dresden Secession 89 
and since 1991 she is a member of the Saxon Union of Artists. Donner’s works are part of public collections such 
as the Art Fund of the SKD Saxony and the Osterzgebirgsmuseums Schloss Lauenstein/Altenberg.
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Heidemarie Dreßel
Bad der Mnemosyne, Installation, 1994, Pumpe, Wasserbecken, Schläuche, Ø 160 cm, H 50 cm /
(Bath of the Mnemosyne), 1994, Pump, water tank, hoses, Ø 160 cm, H 50 cm
MNEMOSYNE – Aktionen und stationärer WasserKunstWeg im Stadtgebiet, Projektion, 1996 – 2009 / 
(MNEMOSYNE – Actions and stationary WaterArtPath in the urban area), Projection, 1996 – 2009
Heidemarie Dreßel (*1943 in Dresden) studierte von 1964 – 69 Architektur an der Kunsthochschule Berlin-Weißensee bei
Selman Selmanagic. Seit 1980 arbeitet sie als freischaffende Plastikerin in Dresden und beschäftigt sich mit keramischer
Skulptur und Holz-, Metall- und Textilarbeiten. Sie war 1989 eine Mitbegründerin der Dresdner Sezession 89. Seit 1994
sorgt sie für die maßgebliche Konzeption und Organisation der MNEMOSYNE Wasser-Kunst-Aktionen der Dresdner
Sezession 89 sowie des MNEMOSYNE Wasser-Kunst-Weges in Dresden.
Heidemarie Dreßel (*1943 in Dresden) studied 1964 – 69 Architecture at the Art Academy Berlin-Weißensee under
Selman Selmanagic. Since 1980 she works as a freelance sculptor in Dresden and is engaged in ceramic sculpture, wood,
metal and textile works. In 1989 she was a co-founder of the Dresden Sezession 89. Since 1994 she’s arranging the most
authoritative conception and organization of MNEMOSYNE Wasser-Kunst-Aktionen of the Dresden Sezession 89 and the





100 Grad, Acrylglasinstallation, 2014, Acrylglas, Holz, 380 x 240 x 300 cm / 
(100 degrees), Acrylic glass installation, 2014, Acrylic glass, wood, 380 x 240 x 300 cm
Kerstin Franke-Gneuß (*1959 in Meißen) studierte von 1978 bis 1984 bei Prof. Siegfried Klotz und Prof. Günter Horlbeck
Malerei und Graphik an der Hochschule für Bildende Künste Dresden. Seit 1984 ist sie freischaffende Künstlerin. 1989 war
sie Gründungsmitglied der Dresdner Sezession 89.
Kerstin Franke-Gneuß (*1959 in Meißen) studied from 1978 to 1984 under Prof. Siegfried Klotz and Prof. Günter
Horlbeck painting and graphic art at the Academy of Fine Arts in Dresden. Since 1984 she is a freelance artist. In 1989
she was a founding member of the Dresden Sezession 89.

Kirsten und Peter Kaiser
Aquagon, Installation, 2014, kombinierte Technik, Ø 195 cm, H 80 cm / Installation, 2014, 
Combined technique, Ø 195 cm, H 80 cm
Die Arbeit „Aquagon“ entwickelten Kirsten und Peter Kaiser im Zuge einer Lagerräumung. Überschüssiges Material, das
im Überfluss vorhanden war, kam im Sinne eines Stöpselziehens zum Einsatz. Altes wurde verarbeitet und in einen neuen
Sinnzusammenhang gestellt. Styroporplatten, die zuvor für eine andere Installation Gebrauch fanden, sind neu beschnitten,
ummantelt und vernäht worden. Auf diese Weise entstand ein überdimensionaler Stöpsel, der mit abgerissener Kette zum
Sinnbild für Überfluss und Überschwemmung wird.
Kirsten Kaiser wurde 1961 in Hamm geboren. Sie studierte an der Westfälischen Wilhelms-Universität sowie an der
Kunstakademie in Münster. Heute ist die Künstlerin als Lehrbeauftragte an der Universität Paderborn tätig. Peter Kaiser,
1960 in Neheim-Hüsten geboren, absolvierte zunächst eine Lehre als Former und Metallgießer. Anschließend machte er
sein Diplom in Produktdesign an der Fachhochschule Münster, an welcher er heute Lehrbeauftragter ist.
The work "Aquagon" was developed by Kirsten and Peter Kaiser in the course of a clearance. Excess material which was
available in abundance, was used in terms of pulling plugs. Old things were processed and placed in a new context.
Styrofoam plates which were previously used in another installation have been re-cutted, sleeved and stitched. Thus 
an oversized plug was developed. A plug with a torn chain becomes a symbol of abundance and flood. 
Kirsten Kaiser was born in 1961 in Hamm. She studied at the Westfälische Wilhelms-University and at the Art Academy
in Münster. Today, she works as a lecturer at the University of Paderborn. Peter Kaiser, born 1960 in Neheim-Hüsten,
completed an apprenticeship as a molder and metal casters. Subsequently he graduated in Product Design at the
Fachhochschule Münster, where he is a lecturer today.
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Karin Heyne
Nymphenbad I – III, Fotografie, 1997, Serigrafie in 4 Druckgängen, je 84 x 61 cm / 
(Bath of the nymph I – III), Photography, 1997, Silkscreen printing in 4 courses, each 84 x 61 cm
Karin Heyne (*1951 in Markranstädt bei Leipzig) studierte von 1970 – 75  Malerei an der Hochschule für Bildende Künste
Dresden unter Professorin Jutta Damme. Seit 1991 ist die Künstlerin ein fester Bestandteil der Kreativen Werkstatt
Dresden e.V.. Die freiberufliche Malerin, Grafikerin und Objektkünstlerin ist Mitbegründerin der Künstlerinnengruppe
Dresdner Sezession 89. Karin Heyne lebt in Dresden.
Karin Heyne (*1951 in Markranstadt near Leipzig) studied from 1970 – 75 painting at the Academy of Fine Arts in
Dresden under Professor Jutta Damme. Since 1991, she is an integral part of the creative workshop Dresden e.V.. The




...H zwei O..., Installation, 2014, Zink, Spiegel, 200 x 230 cm / (…H two O…), Installation, 2014, Zinc, mirror, 200 x 230 cm
Kerstin Quandt (*1960 in Dresden) absolvierte ab 1982 ihr Studium der Malerei und Grafik an der Hochschule für
Bildende Künste Dresden. Ihr Meisterschülerstudium beendete sie 1991. Seit 1992 ist sie freiberufliche Künstlerin in
Dresden und Lehrbeauftrage an der TU Dresden und an der VHS Dresden. Außerdem war sie Gründungsmitglied der
Dresdner Sezession 89.
Kerstin Quandt (*1960 in Dresden) completed her studies in painting and graphic art at the Dresden Academy of Arts 
in 1982. She ended her master-class studies in 1991. Since 1992 she has been a freelance artist in Dresden and has 
a teaching post at the Technical University and the adult education center (VHS), both in Dresden. She was also a 






Log in, Videoinstallation, 2014, 7 Videos, 25‘ 37‘‘
Die sieben unter dem Titel „Log in” präsentierten Kurzfilme entstanden im Rahmen eines Studienprojekts der Klasse
Bühnen- und Kostümbild Prof. Marc Deggellers an der HfBK Dresden. Die in Stil, Ästhetik und Erzählstruktur heterogenen
Arbeiten offenbaren einen kurzen Einblick in das Leben ihrer Protagonisten und individuellen Wirklichkeiten. Mal surreal
bis abstrakt, mal fiktional, mal scheinbar dokumentarisch visualisieren sie das Leben, die Probleme, Erfahrungen und
Wünsche ihrer Hauptdarsteller und referenzieren dabei das Internet und seine Plattformen als Kommunikationsmedium,
Darstellungsraum oder auch nur digitale Folie der Erzählungen.  
Nele Bühler, Luise Ehrenwerth, Valentin Reichert, Olivia Rosendorfer, Anna-Luisa Vieregge, Julius Zimmermann und
Stephanie Zurstegge sind Studenten der Klasse Prof. Marc Deggellers (Bühnen- und Kostümbild) an der HfBK Dresden. 
[KL]
The seven short films presented under the title “Log in” were produced within the study project of Prof. Marc
Deggeller’s stage and costume design class at the Dresden Art Academy. The style, aesthetics and narrative structure of
the heterogeneous works offer a brief insight into the life of their protagonists and individual realities. At times surreal 
to abstract, at times fictional, at times mere documentation, they visualize the life, the problems, experiences and wishes
of their leading actors while referencing the Internet and its platforms as means of communication, as room for portrayals
or just as digital folios of narrations.  
Nele Bühler, Luise Ehrenwerth, Valentin Reichert, Olivia Rosendorfer, Anna-Luisa Vieregge, Julius Zimmermann,




Entstehung der Gruppe der 20, Installation, 2009 – 2013, Repro-Dias / 
(Development of the group of 20), Installation, 2009 - 2013, Reproduction-slides
Christopher Haley Simpsons Installation Entstehung der Gruppe der 20 ist innerhalb einer komplexen Auseinandersetzung
des Künstlers mit der Dresdner Stadtgeschichte ab 1945 zu verorten. Seit 2005 befasst sich Simpson mit Figuren sowie
Bewegungen der politischen Wende und präsentiert mit der ausgestellten Arbeit ein Andenken an das Wirken und die
Genese der Gruppe der 20, einer als Vermittlungsinstanz zwischen Demonstranten und öffentlichen Behörden eingesetzten
Bürgergruppe, der eine Schlüsselrolle innerhalb des politischen Umbruchs von 1989 zugeschrieben wird. Basierend auf
dem direkten Austausch mit Mitgliedern konzipiert Simpson eine „aufklärerische Geschichtsuntersuchung in Bild und
Wort”, die eine komplexe, intermediale Form annimmt. In der Installation werden Diaprojektionen der porträtierten
Gruppenmitglieder aus einem Hohlraum der Installation „Aktion Blau“ projiziert. Der so geschaffene dialogische Kontrast
zwischen dem erstarrten Dokument eines überwundenen, historischen Zustands und dem verlebendigten Prozess der
Überwindung charakterisiert Simpsons künstlerischen Umgang mit Geschichte. So entwickelt er durch die direkte Inklusion
der Akteure eine hybride Form der Geschichtsmalerei, welche er zudem als Reaktion auf die totalitär-„engagierte“
Geschichtsmalerei der DDR versteht. Frei von künstlichem Pathos und politischem Bekenntnis visualisiert Simpson 
historische Prozesse als dynamische Entwicklungen.
Christopher Haley Simpson (*1964 in Lancester) studierte von 1983 – 1986 Malerei, Grafik und Kunstgeschichte an der
Ruskin School of Drawing, Oxford. Im Rahmen eines Stipendiums des British Council absolvierte er von 1987 – 1988 ein
Gaststudium an der HfBK in Dresden, wo er heute lebt und arbeitet. Seine Arbeiten waren in Einzelausstellungen und
internationalen Gruppenausstellungen zu sehen und sind Teil diverser öffentlicher Sammlungen.
[KL]
Christopher Haley Simpson’s installation the Development of the group of 20 is located within a complex debate 
between the artist himself and the history of the city of Dresden since 1945. Since 2005 Simpson deals with figures 
and movements of the political turn. With his exhibited work he presents a reminder of the work and the genesis of 
the ‘Group of 20’. The Group of 20 is a citizen’s group set up as a mediator between the protesters and the public 
authorities, which is attributed as a key role in the political upheaval in 1989. Based on direct exchange with its 
members Simpson designed an "Enlightenment history study in word and image" which assumes a complex, inter-media
form. In the installation slides-projections of portrayed members of the group are projected out of a cavity of the installation
"Action Blue". The thus created dialogic contrast between the solidified document of a vanquished, historic state and
the brought-to-life-process of overcoming characterizes Simpson’s artistic approach to history. So he develops through
the direct inclusion of stakeholders a hybrid form of history painting, which he also sees as a reaction to the “totalitarian-
committed" history painting of the GDR. Free of artificial pathos and political commitment he visualized historical pro-
cesses as dynamic developments.
Christopher Haley Simpson (*1964 in Lancaster) studied Painting, Graphic Art and History of Art from 1983 to 1986 at
the Ruskin School of Drawing, Oxford. Within the framework of a scholarship from the British Council, he graduated
from a student exchange (1987-88) at the Academy of Fine Arts in Dresden, where he is currently living and working.
His works have been shown in solo and group exhibitions and are part of several public collections.
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Andrea Hilger / Detlef Schweiger 
AKTION BLAU/wendebahnhof, Installation, 2014, Verschiedene Medien, Videofilm / 
(AKTION BLAU/turning-point-station), Installation, 2014, Various media, video
Im Jahr 1988, am Schließtag des Verbands der bildenden Künstler der DDR, veranstaltete dieser die Ausstellung 
„Blaues Wunder“ in den damaligen Messehallen der Stadt Dresden. Von dem VBK ausgeschlossen, inszenierten 
vier Künstler unter der Leitung von Detlef Schweiger eine Installation vor den Toren der Ausstellungshallen. Drei 
LKW-Ladungen aus einem chaotischen Sammelsurium von Gegenständen wurden „blauwunderblau“ angestrichen 
und zur Verärgerung der Veranstalter, jedoch zum Vergnügen der meisten Zuschauer, als künstlerisch eigenwilliger 
Protest gegen ihren Ausschluss vor den Hallen aufgestellt. Die Installation „AKTION BLAU/wendebahnhof“ 
bezieht sich auf die gleichnamige, Intervention zur Ausstellung „Blaues Wunder“. Sie vereint in einer
Gemeinschaftsarbeit von Andrea Hilger und Detlef Schweiger eine fragmentarische Nachstellung der blauen
Aktionselemente: Eine atmosphärische Wandprojektion mit vorwiegend schriftgrafischen Strukturen aus Stasiunter-
lagen und der Dauerprojektion des Videofilms „wendebahnhof“ hinter einer durchbrochenen Trennwand.  Dieses
Environment symbolisiert in der Richtung seiner Begehbarkeit den Weg von einer subversiven illegalen Kunstaktion 
unter dem DDR-Regime bis zur Friedlichen Revolution vor 25 Jahren, die in Dresden mit den Barrikadenkämpfen
im Hauptbahnhof begann. Die in die Installation eingebundene Video-Collage bezieht Aufnahmen ein, die von der 
Stasi im Rücken der Demonstranten während des Barrikadenkampfs in der abgeriegelten Bahnhofsvorhalle gemacht 
wurden. Die authentischen Szenen wurden erstmals von Schweiger in den 2009 produzierten Videofilm 
„wendebahnhof“ aufgearbeitet und in einer informellen Filmcollage zusammen mit der Klangcollage von 
Balog (SARDH) präsentiert. 
Andrea Hilger (*1970 in Leipzig) studierte unter anderem ab 1994 Malerei und Grafik an der Hochschule für 
Bildende Künste Dresden. 1999 gründete sie die Kompagnie „Tanzart“ und 2007 „Hillumination“, ihr eigenes Licht-
kunstlabel, in Dresden, sowie – zusammen mit Mike Salomon – die „1. Internationale Kunstausstellung – Ostrale 07“.
Detlef Schweiger (*1964 in Düsseldorf) studierte von 1979 bis 1984 Kunsterziehung, Gestaltungstheorie, Malerei 
und Grafik an der HU Berlin. Er lebt und arbeitet seit 1986 freiberuflich in Dresden-Loschwitz.
[AO]
In 1988 on the closing day of the Association of Artists of GDR, the exhibition “Blaues Wunder” (Blue Wonder) 
was organised in the former exhibition halls of Dresden. Excluded from the VBK, four artists staged under the 
direction of Detlef Schweiger an installation outside the exhibition halls. Three truckloads of a chaotic jumble of 
objects were painted a "blue beautiful blue" to the annoyance of the organisers, but to the pleasure however of 
most spectators, as an artistically unconventional protest against their exclusion from the halls.The installation 
“AKTION BLAU/turning-point-station” refers to the same, intervention for the exhibition, "Blaues Wunder". It 
unites a fragmentary follow-up position of the blue action elements in a team-work by Andrea Hilger and Detlef
Schweiger: an atmospheric wall projection with predominantly written graphic structures of Stasi documents and 
the continuous projection of the video, "turning-point-station" behind a perforated panel. This environment 
symbolises by means of its accessibility the way from illegal subversive art action under the GDR regime to 
Peaceful Revolution 25 years ago that began with the barricaded street battles in the central station in Dresden. 
The video-collage shown at the installation includes photos taken by the Stasi from behind the demonstrators’ 
backs during the barricade fight in the bolted station vestibule. The authentic scenes were first described by 
Schweiger in the 2009 produced film "turning-point-station" incorporated and in an informal film-collage 
presented along with the sound collage of Balog (SARDH).
Andrea Hilger (born in 1970, Leipzig) studied, among others, from 1994 painting and graphic art at the Academy 
of Fine Arts in Dresden. In 1999 she founded the company of "Tanzart" and in 2007 the company Hallumination 
in Dresden. Together with Mike Salomon she founded the “1st International Art Exhibition – Ostrale O7”
Detlef Schweiger (born in 1964, Düsseldorf) studied from 1979 to 1984 art education, design theory, painting and 




Virage, Plastik, 2014, Kunststoff, variabel / Sculpture, 2014, Synthetics, variable




de.formation (Hartmut Dorschner, Wolfgang Petrovsky, Frank Voigt)
Die Herde, Installation, 1999/2000, 18 Stahlbleche mit Siebdruckmotiv, 3 Munitionskisten, 2 Lautsprecher mit
Bewegungsmelder und Toncollage, variabel / (The Flock), Installation, 1999/2000, 18 steel sheets with silkscreen print
motif, 3 ammunition boxes, 2 speakers, variable
Raster, Video, 1999, Monitor / (Grid), Video, 1999, Monitor
Hartmut Dorschner, Wolfgang Petrovsky und Frank Voigt arbeiten seit 1979 immer wieder in Gemeinschaftsprojekten
zusammen und sind bei der OSTRALE ‘014 mit dem Projekt „Die Herde“ vertreten. Das multimediale Projekt mit
Videoinstallationen, Objekten, Bild und Toncollagen setzt sich mit der Manipulierbarkeit der Menschen durch Ideologie,
Politik, Medien und Massenveranstaltungen auseinander. Als Teil einer Herde wird das Individuum zum willenlosen
Rasterpunkt deformiert und als Objekt zum Zwecke der Macht und der unendlichen Gewinnsucht gelenkt und manipuliert.
Kern des Werkes ist das Schafmotiv auf 18 Stahlblechen, welches die Opferbereitschaft der Massen symbolisiert.
Hartmut Dorschner wurde 1970 in Dresden geboren. Er machte 1988 seinen Facharbeiterabschluss als Steinmetz und 
studierte von 1992 – 1998 an der Hochschule für Musik Carl Maria von Weber Dresden, Saxophon und Komposition. 
Seit 1996 ist er als freischaffender Saxophonist, Komponist, Medienkünstler und Lehrer tätig.
Wolfgang Petrovsky wurde 1947 in Freital-Hainsberg bei Dresden geboren. Er studierte von 1966 – 1970 an der Karl-
Marx Universität Leipzig und schloss mit Diplom ab. 1989 wurde er Mitbegründer des Kunstvereins Bitterfeld-Wolfen 
und ist Mitinitiator des Aufrufs „Künstler für Bitterfeld“. Von 1990 – 1993 hatte er mehrere Lehraufträge an der
Hochschule für Bildende Künste Dresden, Hamburg und an der Technischen Universität Dresden inne. Er arbeitet seit 
1979 freischaffend in Freital.
Frank Voigt wurde 1946 in Dresden geboren und machte 1965 seinen Facharbeiterabschluss als Mechaniker. Von 
1969 – 1974 absolvierte er ein Studium an der Hochschule für Grafik und Buchkunst in Leipzig. Von 1997 – 2005 lehrte 
er an der Berufsfachschule BEST SABEL in Freital. Er arbeitet seit 1974 freischaffend in Dresden-Freital-Nossen.
[RC]
Hartmut Dorschner, Wolfgang Petrovsky and Frank Voigt have since 1979 repeatedly worked together on projects and
are represented at OSTRALE ‘014 with “The Flock". The multimedia project with video installations, objects, image and
sound collages engages with how people are manipulated by ideology, politics, the media and mass events. As part of a
multitude, the individual is deformed to a submissive screen dot and, as an object, driven and manipulated to achieve
the objectives of power and of endless profit seeking. At the core of the work is a sheep's motif on 18 sheets of steel. 
It symbolizes the sacrificial willingness of the masses.
Hartmut Dorschner was born in 1970 in Dresden. He received his skilled worker certification as a stonemason in 1988
and from 1992-1998 studied saxophone and composition at the Carl Maria von Weber College of Music in Dresden.
Since 1996 he has been a freelance saxophonist, composer, media artist and teacher.
Wolfgang Petrovsky was born in 1947 in Freital-Hainsberg near Dresden. He studied from 1966 – 70 at the Karl Marx
University in Leipzig and received his degree. In 1989 he was co-founder of the Kunstverein Bitterfeld-Wolfen and is a
co-initiator of the appeal “Artists for Bitterfeld". From 1990 – 93 he had several teaching posts at the University of Fine
Arts Dresden, Hamburg, and the Technical University Dresden. Since 1979 he has worked freelance in Freital.
Frank Voigt was born 1946 in Dresden and in 1965 received his certification as a mechanic. From 1969 – 1974 he 
completed his studies at the Academy of Visual Arts Leipzig. From 1997 – 2005 he taught at the technical college 
BEST SABEL in Freital. Since 1974 he has worked freelance in Dresden-Freital-Nossen.

Anna Kasten
The Modern Lovers, Digital Painting, 2014, Original Studio Print, 110 x 150 cm
Crazy Rhytmus, Digital Painting, 2014, Original Studio Print, 110 x 150 cm
Anna Kasten bricht in ihren Arbeiten mit Sehgewohnheiten und Erwartungen an das gemalte Bild. Nach einem kurzen
Augenblick der Verwirrung angesichts des angegebenen Materials, „Digital Painting", wird die Aufmerksamkeit des
Betrachters zurück in das Bild selbst gezogen. Die ausgesprochen lebendige Farb- und Formensprache erinnert stark an
impulsive Pinselschwünge, und lässt eine Nähe zu musikalischer Komposition nahezu spürbar werden. Das digitale Bild als
Unikat entwickelt genau wie die Zeichnung oder das Ölbild die Aura eines Unikats, womit es Fragen an Reproduzierbarkeit
und Einmaligkeit von Kunst im digitalen Zeitalter stellt. Nicht die Technisierung des Menschen ist hier die zentrale Frage,
vielmehr spüren die Kompositionen der Möglichkeit einer Verbindung von Emotion und Technik nach.
Die 1976 geborene Künstlerin schloss an ihre Ausbildung zur Fotografin im Jahr 1997 ein Grundstudium an der 
HGB Leipzig an, von wo aus sie für das Hauptstudium in die Klasse für Bildhauerei zu Prof. Eberhard Bosselt an 
die HfBK-Dresden wechselte. Ihr Diplom erlangte sie im Jahr 2006 bei Prof. Lutz Dammbeck. 
[RC]
In her work Anna Kasten disrupts our usual viewing habits and the expectations we have of a painting. After a brief
moment of wonder at the stated materials of “digital painting" the viewer turns his attention back to the picture itself.
The marked lively color and formal language strongly remind us of impulsive swings of a paintbrush and makes the closeness
to musical composition almost tangible. The one-of-a-kind digital picture, exactly like a drawing or an oil painting,
develops an aura of the unique whereby it poses the question of the reproducibility and uniqueness of art in the digital
age. It is not the mechanisation of man that is the central issue here but rather the compositions trace the possibility of 
a link between emotion and technology.
The artist, born in 1976, continued her education in photography in 1997 with studies at the Academy of Visual 
Arts Leipzig. She transferred to the University of Fine Arts Dresden and the sculpture class of Prof. Eberhard Bosselt. 





alleneune - around me, Zeichnung, 2013 – 2014, je 84 x 118 cm / drawing, 2013 – 2014, 
charcoal on paper, each 84 x 118 cm"
In ihrer Reihe „Kohleköpfe Around Me“ richtet die Künstlerin Maja Nagel ihren Fokus auf Gesichter, die ihr im alltäglichen
Leben zufällig oder routiniert begegnen und dokumentiert sie in ihren Zeichnungen. Diese Sammelleidenschaft begann mit
der im Jahr 2013 zufällig entstandenen Kohlezeichnung „Kopf hoch“ und ging in ein mannigfaltiges Sortiment von
Physiognomien über, die sie leibhaftig in ihrem unmittelbaren Umfeld oder in den Medien findet. Das Resultat ist eine
Mischung aus Momentaufnahmen menschlicher Attribute wie beispielsweise Gelassenheit, Liebenswürdigkeit, Schönheit
oder Konkurrenz. Getragen von ihrem weichen und auch kratzigen Duktus bringt sie eine direkte und gehaltvolle
Bildsprache hervor, welche den Habitus der dargestellten Personen generiert.
Maja Nagel (*1959 in Bautzen) studierte von 1977 – 1983 Malerei/Grafik an der HfbK Dresden. Sie erhielt den 
Kunstpreis der Oberlausitz im Jahr 2002 sowie 2008 den Special Price des Internationalen Filmfestivals Jelenia in Gora.
Ihre Arbeiten befinden sich unter anderem im Besitz des Kunstfonds des Freistaat Sachsen und den Brandenburgischen
Kunstsammlungen Cottbus. Die Künstlerin lebt und arbeitet in Eula/Sachsen, Berlin und Dresden.
[LF]
In a series of “Charcoal Heads Around Me”, the artist Maja Nagel focuses her attention on faces that she encounters in
her daily life by chance or routinely and documents them in her drawings. This passion for collecting began accidentally
in 2013 with the charcoal drawing “Head Up” and developed into a diverse assortment of physiognomies that she found
in bodily form in her immediate environs or in the media. The result is a snapshot mix of human attributes such as 
serenity, amicability, beauty or competition. Conveyed by her soft and also prickly style, she has produced a direct and
very rich pictorial vocabulary that generates the bearing of the person portrayed.
Maja Nagel (*1959 in Bautzen) studied from 1977-1983 painting/graphics at the Dresden Academy of Fine Arts. She
was awarded the Oberlausitz Art Prize in 2002 as well as the Special Prize of the Jelenia International Film Festival in
Gora in 2008. Her works can be found, among other places, in possession of the Kunstfond of the Free State of Saxony




Kleinbus. Malerei, 2013, Öl auf Leinwand, 155 x 310 x 3 cm / (Minivan), Painting, 2013, Oil on canvas, 155 x 310 x 3 cm
Schmiererei, Malerei, 2013, Öl auf Leinwand, 90 x 100 x 3 cm / (Daub), Painting, 2013, Oil on canvas, 90 x 100 x 3 cm
Die Malerei von Lukas Oertel behandelt Ambivalenzen, die sich im täglichen Leben und Menschsein auftun. Hierzu zieht
der Künstler das sich unmittelbar um ihn herum Er- und Gegebene heran. Begegnungen mit Menschen und Alltagsnöte
bilden den Fundus, aus dem er neue Formen und Inhalte entwickelt. Ausgangspunkt für Oertels Malerei ist die Farbe, von
der aus er Strukturen übereinander schichtet. Es entstehen charakteristische Figuren, die so lebendig sind, dass der
Betrachter Zeuge ihrer unmittelbaren Reaktionen auf den Raum wird, in den sie im Bild gesetzt sind. So sehen wir im Bild
„Kleinbus“ den Mensch als Teil einer Gruppe. Die Schnittmenge von Bedürfnissen und Zielen jedes Einzelnen formt den
Gruppenzusammenhalt. Mobilität wird zur Alltagsnotwendigkeit, aber auch mühevollen Aufgabe, um Arbeit, Familie und
soziale Kontakte zu verbinden. Im zweiten Bild mit dem selbstironischen Titel „Schmiererei“ nähert sich Oertel kritisch der
sexualisierten Medienwelt. Die Mimik der zu sehenden Figur verrät eine akute Berauschtheit, die sich überraschenderweise
aus einer roten Backsteinwand speist. Was wir hier sehen, ist als Anspielung auf den allgegenwärtigen Sex gedacht, der
zum reinen Lockmittel für noch mehr Konsum verkommt und ein leeres Versprechen von Glück bleiben muss.
Oertel wurde 1983 in Dresden geboren. Zwischen 2002 und 2008 studierte er an der Hochschule für Bildende Künste 
zu Dresden und lernte danach zwei Jahre als Meisterschüler bei Peter Bömmels. Er stellte unter anderem in Berlin, Paris
und Stary Sasz aus. Derzeit lebt und arbeitet Oertel in Dresden.
Lukas Oertel’s painting is about ambivalences that turn up in the everyday life of human existence. For this the artist
draws on anything that immediately crosses his path. Encounters with people and everyday hardships make up the foun-
dation from which he develops new forms and contents. The starting point for Oertel’s painting is color out of which he
layers structures one over the other. Characteristic figures emerge that are so alive that the viewer witnesses their direct
reactions to the picture space into which they have been set. Thus in the painting “Kleinbus” we see man as part of a
group. The intersection of the needs and aims of each individual makes up the group cohesion. Mobility becomes an
everyday necessity, but also a laborious undertaking that links work, family and social contacts. In the second painting
with the self-ironic title “Schmiererei" or smears, Oertel criticizes the sexualized media world. The mimicry of the figure
betrays an acute intoxication that is surprisingly fed from a redbrick wall. What we see is meant as an allusion to the
ubiquitous sex that degenerates into pure enticement to even more consumerism and that inevitably remains an empty
promise of happiness.
Oertel was born in 1983 in Dresden. He studied between 2002 and 2008 at Dresden’s Academy of the Arts and 
subsequently two years in the master class of Peter Bömmels. He has exhibited works in Berlin, Paris and Stary Sasz, 
among other places. Oertel presently lives and works in Dresden.
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Jürgen Schieferdecker
Paysage intime Oder Sonnenaufgang über den neuen Ländern, Objektinstallation, 1990, 210 x 120 x 80 cm / 
(Paysage intimate Or Sunrise over the new states), Object Installation, 1990, 210 x 120 x 80 cm
Hirnwende – Lob der Pädagogik, Objektinstallation, 1997, 200 x 200 x 125 cm / (Brain turning – In Praise of Pedagogy),
Object installation, 1997, 200 x 200 x 125 cm 
Schicksal – Glanz und Elend der Revolutionäre, Neufassung von 2014, Farboffset, 90 x 90 cm / (Fate – splendor and
misery of the revolutionaries), Recast of 2014, Colour Printing, 90 x 90 cm
MAG Net – Plötzliches Ende einer Straßenbahnfahrt in Dresden, Assemblage, 1994, 74 x 77 x 10 cm / (MAG Net –




Goldenes Zeitalter, Plastik, 1993, Gips, Karton, 115 x 83 cm / (Golden Age), Sculpture, 1993, Plaster, cardboard, 
115 x 83 cm
Morisca, Kunstobjekt, 1993, Neon, Metall, Keramik, 142 x 30 x 100 cm / Art object, 1993, Neon, metal, ceramic, 
142 x 30 x 100 cm
Das „Goldene Zeitalter“, ist eine Anspielung auf die Wendezeit und dem, damit einhergehenden, Aufkommen eines
scheinbar illusionistischen Ideales einer heilen (Konsum)Welt, die auf Schein und weniger auf Inhalt ausgerichtet ist: Volle
Regale und dennoch eine minimalistische Auswahl. Viola Schöpe nutzt für ihre Paletten Lebensmittelnachahmungen aus
Gips, die in der DDR für den Kaufmannsladen erhältlich waren. Diese wurden von Häftlingen und psychisch Behinderten
von Hand aufgeklebt und weisen somit geringfügige Unterschiede auf. Kinderspielzeug, eine Kindheitserinnerung,
Fragmente einer verlorenen Zeit. In einem Gedächtnisfressenden Zeitalter der grenzenlosen Müllproduktion mit Multi
(Konzernen) und Media (Verdummung) ist dies ein kritischer, humorvoller Blick auf die neue Zeit, ohne nostalgischen
Ansatz. Das Kunstobjekt „Morisca“ ist aus einer DDR Neonreklame, dem „O“ von „ROBOTRON“, einer zur Wendezeit
entfernten, DDR Reklame erstellt, die viele Jahre den Neustädter Bahnhof „erleuchtete“. Sie bildet den Rahmen der
Skulptur, gibt ihr Schutz und würdevollen Ausdruck. „Morisca“ ist der Name eines untergegangenen Volksstammes und
deutet auf den Untergang und Neuanfang einer neuen ostdeutsch-westdeutschen „Stammesgemeinschaft" hin. Die
Herstellung der Kunstwerke hatte mehrere Jahre gedauert. Das erwähnte Jahr ist der Ausstellungsmoment und Abschluss
der künstlerischen Arbeit.
Viola Schöpe studierte von 1983 bis 1988 Bildende Kunst an der HfBK Dresden. Von 1990 bis 1994 war sie Vorstand 
und künstlerische Leiterin des Kunsthauses Raskolnikow e.V.. Sie realisierte eine Vielzahl ihrer Arbeiten im öffentlichen
Raum, u.a. im Kunsthof Dresden und der Kinderklinik Dresden. Viola Schöpe ist regelmäßig auf internationalen
Ausstellungen vertreten.
[CL]
The “Goldene Zeitalter” is an allusion to the political turning point in Germany and that of the accompanying emergence
of a seemingly illusionistic ideal of an intact (consumer) world that is aimed more at seeming real than of being real: the
shelves are full, the choice minimalist. For her mockups of pallets of the types of food available in GDR grocery stores,
Viola Schöpe uses plaster. Their fabrication by hand was the work of prisoners and the mentally handicapped and thus
shows slight differences. Children’s toys, memories of childhood, fragments of a lost age. In an era that devours our
memories, of never-ending waste production with multi companies and (mind-numbing and mind-dumbing) media, this
is a critical and humorous look at the new age without any air of nostalgia. The art object “Mariska” was compiled from
a GDR neon sign, the “O” from “ROBOTRON”, a GDR advertisement that had once “enlightened” the Neustädter
Railway Station for many years and was removed after the political turning point. It forms the framework for the sculpture,
gives it protection and a dignified expression. “Mariska” is the name of an extinct folk tribe and points to the decline
and new beginning of a new East German-West German “tribal community". It took the artist many years to produce
the artworks. The date mentioned here is that of the exhibition of the work and the end of the artistic process.
Viola Schöpe studied fine art from 1983 to 1988 at the HfBK in Dresden. From 1990 to 1994 she was on the board as
the artistic director of the Kunsthaus Raskolnikow e.V.. She has carried out a number of her works in public space,





Jörg Sonntag alias Jo Siamon Salich
Botschaft II, Installation, 1994, Verschiedene Medien, 65 x 97 cm, 75 x 89 cm, 176 x 183 cm /
(Message II), Installation, 1994, Mixed media, 65 x 97 cm, 75 x 89 cm, 176 x 183 cm
PARSIVAL, Videoinstallation, 1995, 30‘ 00‘‘
Das Projekt BOTSCHAFT II ist eine Installation, die der Künstler Jörg Sonntag bereits 1994 im Zusammenhang mit der
Ausstellung „ZEITBLICK“ auf dem Theaterplatz in Dresden gezeigt hat. Dabei installierte er 2.700 Quadratmeter Visuelle
Poesie, die er auf Folie gemalt hatte und die eine verschlüsselte Botschaft enthielt. Die Zeichen erinnern an Hieroglyphen
oder alte Schriftzeichen. Ursprung dieser visuellen Poesie sind skripturale Zeichnungen oder auch Zeichnungen, die im
Zusammenhang mit poetischen Textanwendungen entstanden sind. In unterschiedlichen Entwicklungspositionen hat
Sonntag diese von ihm entwickelten grafischen Zeichen entschlüsselt und ihnen eine verbale Zuordnung gegeben.
Sonntags Ziel ist es, unsere scheinbar festgeschriebene Verschlüsselungsvereinbarung zu untersuchen, ein anderes
Formgefüge entwickeln, was sich auf das Vorhandene bezieht, vergleichbar wird und neu hinterfragt werden kann. 
Jörg Sonntag (*1955 in Lichtenstein, Sachsen) beendete 1983 sein Studium an der Hochschule für Bildende Künste
Dresden und ist seitdem freischaffender Künstler. Seit 2001 ist er außerdem Dozent für Videodesign und Animation 
im Mediencollege Dresden. 
[JW]
The project, BOTSCHAFT II, is an installation that the artist Jörg Sonntag had already shown in 1994 within the exhibition
ZEITBLICK at Theaterplatz in Dresden. For which he installed 2700 square meters of visual poetry that he had painted on
foil and that bore a coded message. The characters recall hieroglyphs or old lettering. The origin of this visual poetry was
script drawings or also drawings that had come about with the use of poetic texts. In differing stages of development,
Sonntag had decoded the graphic signs he had himself developed and gave them a verbal classification. Sonntag’s aim is
to investigate our seemingly well-established deciphering contract, develop a different formal configuration based on
what is available, is comparable and can be newly inquired into.
Jörg Sonntag (*1955 in Lichtenstein, Saxony) ended his studies at the Dresden Art Academy in 1983 and has since 
then been a freelance artist. Since 2001 he has also been a teacher of video design and animation at the 
Media College Dresden. 
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Peter Zimolong
verANTWORTung, Fotografie, 1990 – 2014, 26 Digitalfotografien, 90 x 100 x 3 cm / (Responsibility), Photography, 
1990 – 2014, 26 digital photographs, 90 x 100 x 3 cm
Die Ursprünge des Graffitis lassen sich bis ins alte Ägypten zurückverfolgen. Seit jeher ist es Praxis, private Inschriften auf
Steinen, Monumenten, Statuen usw. zu hinterlassen. Heute ist keine Großstadt ohne Graffiti und Streetart zu erdenken.
Politische Aussagen, Reviermarkierungen, Liebesschwüre – alles kann zum Thema gemacht werden. Dabei bewegt sich
das Graffiti zwischen Vandalismus und Kunst im öffentlichen Raum. Peter Zimolong zeigt in der Fotoserie “verANTWORTung”
Graffitis unterschiedlicher, anonymer Künstler in verschiedenen deutschen Städten und setzt diese, losgelöst von ihrer
Umgebung, in einen neuen Kontext. Dabei geht es Zimolong weniger um Dokumentation sondern um das Entdecken,
Beobachten und Konservieren der meist temporären Kunstwerke.
Peter Zimolong (1973 in Dresden) lebt und arbeitet in Dresden. Er studierte von 1994 – 1998 Sozialarbeit/-pädagogik in
Dresden und arbeitete bis 2009 in verschiedenen Bereichen der Jugendsozialarbeit. Seit 2005 ist Zimolong freiberuflich im
Bereich Systematische Beratung & Fotografie tätig. Er ist Gründungsmitglied des Branchenverbandes der Dresdner Kultur-
und Kreativwirtschaft e.V. „Wir gestalten Dresden“ und seit 2012 Mitglied im Berufsverband Bildender Künstler (BBK) /
Künstlerbund Dresden e.V..
[CL]
The origins of graffiti go back to ancient Egypt. Ever since it has become the practice to leave behind private inscriptions
on stones, monuments, statues, etc. Today no big city can be imagined without graffiti and street art. Political statements,
territory markings, love avowals – everything can become a theme. Graffiti oscillates between vandalism and art in public
space. In his photo series verANTWORTung, Peter Zimolong shows various anonymous artists in different German cities
and, detached from their environs, sets them into a new context. Zimolong is less interested in documentation rather in
the discovery, observation and conservation of the mostly temporary artworks.
Peter Zimolong (*1973 in Dresden) lives and works in Dresden. He studied social work and education in Dresden from
1994 – 1998 and worked till 2009 in different fields of youth social work. Since 2005 Zimolong has been self-employed
in the field of systematic consultation & photography. He is a founding member of the branch association of the Dresden
Culture and Creative Economy e.V. “Wir gestalten Dresden” and since 2012 member of the professional association of




Im Sommer 2012 wurde die studentische Initiative „10plus10“ mit dem Ziel gegründet, einen nachhaltigen Austausch
zwischen junger Kunstwissenschaft und junger Kunst in Dresden anzuregen.
Der Name „10plus10“ erklärt schon im groben Ansatz die Struktur des Projekts: zehn KunstgeschichtsstudentInnen der
Technischen Universität Dresden treffen auf zehn KunststudentInnen der Hochschule für Bildende Künste Dresden, um
gemeinsam Licht ins Dunkle der jeweils so anderen und doch eigentlich artverwandten Disziplin zu bringen.
Mit perspektivischem Hinblick auf berufliche Tätigkeiten im Kunst- und Kulturbereich möchte 10plus10 seinen studentischen
TeilnehmerInnen eine neue Plattform bieten, auf der sie sich – außerhalb von universitären Begebenheiten und in organi-
satorischer Eigeninitiative – der Vermittlung, Präsentation und Diskussion von junger, zeitgenössischer Kunst nähern können. 
Kuration
Jonas Wietelmann (Koordination 10plus10)
In the summer of 2012, the student initiative “10plus10“ was founded with the aim to encourage a sustainable
exchange between young art science and new art in Dresden. 
The name “10plus10“ already explaines roughly approach and structure of the project: ten art history students from the
Technical University of Dresden meet ten art students from the Academy of Fine Arts in Dresden, to bring together light
into the darkness of each other and yet actually cognate discipline. 
With perspective view of professional activities in the arts and culture sector 10plus10 wants its student participants 
provide a new platform on which they can approach the mediation, presentation and discussion of young contemporary
art - outside of university events and organizational initiative.
Curation




o.T., Zeichnung, in situ, 2014, Graphit auf Wand, ca. 300 x 700 cm / Drawing, in situ, 2014, Graphite on wall, 
ca. 300 x 700 cm
Ella Beckers Arbeit für die OSTRALE entstand direkt vor Ort als unmittelbare Reaktion der Künstlerin auf den Raum und
seine Beschaffenheit. Unzählbare, filigrane Linien verdichten sich, ihre Überlagerungen bilden monochrome Raster und 
lassen ein riesiges, amorphes Gebilde entstehen. Strich an Strich, in scheinbar endloser Wiederholung. Eben diese Wieder-
holung, die aus dem Geschehen ein Muster werden lässt, und die damit einhergehende Absurdität im Sinne Albert Camus‘
„Mythos des Sisyphos“, machen den besonderen Reiz von Beckers Arbeiten aus und sind all ihren Werken inhärent.
Ella Becker (*1987 in Mainz) studiert seit 2008 Bildende Kunst an der HfBK Dresden bei Prof. Christian Macketanz. Sie 
ist Mitbegründerin des F14 – Raum für zeitgenössische Kunst und seit 2012 Mitglied des interdisziplinären, studentischen
Projektes 10plus10.
[CL]
Ella Becker’s work for the OSTRALE was done on site as the artist’s direct reaction to the space and its structural qualities.
Countless filigree lines become dense; their overlapping forms monochrome grids, conjuring up a giant, amorphous 
configuration. Line after line, in apparent endless repetition. It is just this repetition that turns the goings-on into a pattern.
The absurdity of it all in the sense of Albert Camus' essay "The Myth of Sisyphus" makes up the specific appeal of
Becker’s works and is an inherent aspect of all her art. 
Ella Becker (*1987 in Mainz) has studied fine art since 2008 at the HfBK Dresden with Prof. Christian Macketanz. 






hello again, Reihe von Zeichnungen, 2013 – 14, Tuschezeichnung auf Papier,  je 29 x 21 cm / Series of drawings, 
2013 – 14, Ink drawing on paper, each 29 x 21 cm
Gehäuse VI, Malerei, 2014, Öl auf Leinwand, 165 x 195 cm / (Casing VI), Painting, 2014, Oil on canvas, 165 x 195 cm
Kramers Arbeiten lösen ein ambivalentes Gefühl von Sicherheit und Irritation aus. Eine Gemeinsamkeit aller Arbeiten ist
die menschliche Präsenz. Diese ist nicht immer sofort erkennbar, dennoch sind alle dargestellten Situationen sehr intim. In
ihren Zeichnungen der Reihe hello again zeigt Kramer mit klaren, dünnen Linien Situationen, die amüsieren und gleichzeitig
beklemmende Assoziationen hervorrufen können. Ihre ausdrucksstarken, halbfiktiven Charaktere entnimmt sie den
Realräumen der Alltags-Inspiration. Sie selbst spricht von „erinnerten Bildern“ und meint damit die Methode, mittels der
sie das „andere Wichtige“ statt des objektiv Sichtbaren darstellt. Anders als in jenen Zeichnungen, existieren die Protagonisten
in den malerischen Arbeiten ihrer Reihe Gehäuse, in konkreten Bildräumen. Deren Erscheinungsbild wird dabei vor allem
durch fehlende oder irreale Raumstruktur, durch verfremdete Farb- und Lichtverhältnisse sowie krass kontrastierende Farb-
Beziehungen geprägt. Perspektiven und Handlungsräume folgen einer eigenen Logik, dargestellte Personen drehen sich
weg, halten die Augen geschlossen oder werden verhüllt dargestellt. Die vermeintlich schützenden Gehäuse sind in den
Gemälden Kramers zumeist als Textilien – de facto Teppiche, Decken und Tücher – zu erkennen. Sowohl losgelöst im
Raum, als auch im direkten Kontakt zu einigen anonymisierten Figurationen befindlich, wirken sie wie stabile Gerüste 
und schützende Konstruktion.
Melanie Kramer (*1985) studierte 2008-2014 Bildende Kunst bei Prof. Christian Macketanz an der HfBK Dresden. Sie
erhielt 2009 den 1. Preis des e.o. plauen Nachwuchspreises für Handzeichnung. Im Jahre 2012 gründete sie zusammen 
mit Nils Hilkenbach das interdisziplinäre Kolloquium 10plus10 in Dresden.
[JW]
Kramer’s works trigger an ambivalent feeling of security and irritation. A human presence is the common denominator in all
her works. While they might not always be immediately recognizable, all the situations pictured are very intimate. In her
drawings in the series helloagain Kramer with clear thin lines presents situations that can call up amusing and, at the same
time, oppressive associations. She derives her strongly expressive half-fictional characters from actual places of everyday
inspiration. She herself speaks of “recollected pictures” and means the method by which she portrays the “otherwise
significant” instead of the objectively visible. Different from these drawings, the protagonists in the series of paintings
Gehäuse exist in concrete pictorial spaces. Their physical appearance is above all marked by missing or unreal spatial
structures, by unfamiliar color and lighting conditions as well as crassly contrasting color references. Perspectives and
room for action follow their own logic; depicted persons turn away, keep their eyes shut or are portrayed shrouded. The
housing, presumably offering shelter, can in Kramer's paintings mostly be seen as textiles: de facto carpets, blankets and
fabric. Both detached in the room as well as in direct contact to several anonymous figurations, their effect is like that of 
a stable framework and protective constructions. 
Melanie Kramer (*1985) studied fine arts from 2008 – 2014 under Prof. Christian Macketanz at Dresden Art Academy. 
In 2009 at the e.o.plauen competition, she was awarded the young talents’ 1st prize for freehand drawing. In 2012 she 
co-founded with Nils Hilkenbach the interdisciplinary colloquium 10plus10 in Dresden.
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Martin Paul Müller
Läufer, Malerei, 2012, Öl auf Leinwand, 210 x 260 cm / (Runner), Painting, 2012, Oil on canvas, 210 x 260 cm
Porträt, Malerei, 2012, Öl auf Leinwand, 190 x 130 cm / (Portrait), Painting, 2012, Oil on canvas, 190 x 130 cm
Schwestern, Graphik, 2012, Kohle auf Papier, 190 x 122 cm / (Sisters), Graphic art, 2012, Charcoal on paper, 190 x 122 cm
Das gestische Verwischen von Identität und persönlicher Ausdruckskraft stört die eigene Rationalität beim Betrachten der
Bilder. Das Zusammenspiel von innerer Bewegtheit der Figuren und dem formbewegten Pinselduktus wirken der ruhebrin-
genden Geste von den im Schoß gefalteten Händen im „Porträt“ und der stoischen Körperhaltungen der „Läufer“ entgegen.
Der Welt entrückt und dennoch ganz bei sich. Martin Paul Müller findet eigene Bildlösungen klassischer Bildthemen, stets
in Bezug zum Spannungsfeld von Menschlichkeit und Morbidität. Das Moment des Hinderlichen ist dabei immer gegen-
wärtig. Seien es Figuren, deren Drang nach Fortschreiten unerträglich mühsam erscheint oder das flächige Rot zu einer
Spur des aggressiven Eingreifens von künstlerischer Bildlösung wird. Beim Versuch des empathischen Nachempfindens
werden wir als Betrachter mit Irritation zurückgelassen. Darin liegt die Kraft von Kunst als Mittler zwischen Bild- und
Lebenswelt.
Martin Paul Müller (*1982 in Saalfeld/Saale) hat an der Hochschule für Bildende Künste in Dresden studiert. 
Ab Oktober 2014 ist er Meisterschüler bei Prof. Wolfram A. Scheffler.
[JoW]
The gestural blurring of identity and personal expression interferes with one’s own rationality in looking at pictures. The
interplay of the inwardly moved figure and the formal movement of the paintbrush act in a way counter to the calming
gesture in the portrait of “Läufer” with hands folded in the lap and a stoic posture. The world recedes and yet is wholly
present. Martin Paul Müller finds his own solutions to classical picture themes, always within the relational magnetism
between humanity and morbidity. The element of obstruction is always present. Whether it be figures whose drive to keep
going seems unbearably tedious or the red field has become a trace of the aggressive interference of an artistic picture
solution. In our attempt as viewers to empathize, we find ourselves left with irritation. Herein lies the power of art as 
a mediator between the worlds of picture and life.
Martin Paul Müller (*1982 in Saalfeld/Saale) studied at the Academy of Fine Arts in Dresden. As of October 2014 




SHINE like, Malerei, 2014, Öl und Alufolie auf Leinwand, 190 x 250 cm / Painting, 2014, Oil and aluminum foil 
on canvas | 190 x 250 cm
Vereint im Raumbezug, markiert das Doppelbildnis im jungen Œuvre von Anton Schön den Übergang vom Malerischen
zum Objekthaften. Die beiden gespiegelten Dreiecke auf dem Doppelbildnis „SHINE like“ verweisen durch die Zuspitzung
der Linienführung auf die flankierenden Betonkuben. Die Geometrie der Dreiecke werden gleichsam zu einer Referenz:
Werk, Raum und Betrachter verschmelzen zu einem gemeinsamen Bezugssystem. Die Kunst von Anton Schön ist eine
Anregung zur Auseinandersetzung mit der eigenen Position und Wahrnehmung. Die Betonkuben umschreiten, durch den
Riss in der Wand blicken, Raumgeschichte erleben: der Betrachter soll das Kunstwerk nicht als eine auf die Leinwand
beschränkte Erzählung wahrnehmen, sondern das Ursprüngliche als Anreiz zum weiterdenken nutzen. Die Erfahrung des
Betrachtens ist dabei real, doch der Auslöser für das beinahe Ungreifbare in diesem kurzen Moment danach zu sein,
beschreibt die Quintessenz der Werke von Anton Schön.
Anton Schön (*1985 in Dresden) studierte seit 2008 an der Hochschule für Bildende Künste in Dresden. Ab Oktober 
2014 ist er Meisterschüler bei Prof. Christian Sery. 
[JoW]
United in its relationship to space, the double portrait of the young œuvre of Anton Schön marks the transition from 
picturesque to ‘objecthood’. The two mirrored triangles on the double-portrait "SHINE like", through the direction of
their tapered lines, point to the flanking concrete cubes. The geometry of the triangle becomes, as it were, a reference:
work, space and viewer fuse into a common referential system. Anton Schön’s art inspires us to deal with our own position
and perceptions. The concrete cubes circle around, gaze through the rift in the wall, experiencing the story of space; the
viewer is meant to perceive the artwork not as a narrative restricted to the canvas, but to use the original as an incentive
to think further. The experience of observing is real, but in such a brief moment to be close to intangible, the trigger 
describes the quintessence of Anton Schön’s works.
Anton Schön (*1985 in Dresden) studied at the Academy of Fine Arts in Dresden. As of October 2014 he will be 
a top-student under Prof. Christian Sery.
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Kooperation von 10plus10 mit der OSTRALE´014
Im Rahmen der Kooperation von 10plus10 mit der OSTRALE´014 erarbeiteten die beteiligten angehenden
KunstwissenschaftlerInnen die Künstlertexte für den Ausstellungskatalog.
[JoW] Jonas Wietelmann, M.A. (Koordination 10plus10) hat in Marburg Kunstgeschichte und Medienwissenschaft 
studiert. Als freiberuflicher Kunsthistoriker vernetzt er derzeit für die Staatlichen Kunstsammlungen Dresden die
Gegenwartskultur im Stadtraum Dresden. Innerhalb dieses Projektes nimmt er einen Lehrauftrag am Institut für
Kunstpädagogik wahr und ist Praxispartner am Institut für Kommunikationswissenschaft. Als Koordinator der 
studentischen Initiative 10plus10 kuratiert er neben dem Tor 16 auf der OSTRALE weitere Ausstellungsprojekte.
Themenverbindend ist er Vorstandsvorsitzender von PROPHIL DRESDEN e.V.
[AO] Anne Oswald, B.A., geb. 1990 in Halle (DE), hat Kunstgeschichte, Architekturwissenschaften und Geschichte in
Dresden studiert. Ihr Fokus richtet sich neben der zeitgenössischen Architektur auf die Materialverwendung in der bildenden
Kunst. Seit 2012 ist sie Mitglied der studentischen Initiative 10plus10. Als Praktikantin des Deutschen Werkbund Sachsen
e.V. und des Europäischen Zentrum der Künste Dresden entwickelt sie derzeit ein Kinder- und Jugendprogramm für kulturelle
Bildung im Festspielhaus Hellerau.
[SH] Svenja Heikes, geb. 1986 in Emden (DE), absolvierte ein Studium der Kunstgeschichte und evangelischen
Religionslehre in Münster und arbeitete dort am Institut Katholischer Theologie und ihrer Didaktik. Seit Oktober 
2012 studiert sie freie Kunst in Dresden und engagiert sich hochschulpolitisch im Studierendenrat.
[KL] Katarina Lozo, M.A., geb. 1987 in Köln (DE), hat Kunstgeschichte und Geschichte in Bonn und Leipzig studiert. 
Seit 2013 ist sie als Mitarbeiterin und kuratorische Assistentin für Ausstellungsprojekte der Staatlichen Kunstsammlungen
Dresden und des Palais des Beaux-Arts, Bruxelles (BOZAR) tätig. 
[LF] Laura Förster, geb. 1990 in Gräfelfing (DE), studiert in Dresden Kunstgeschichte, Architekturwissenschaft und
Humanities. Neben ihrem Studium ist sie Teil der studentischen Initiative 10plus10 und am Sonderforschungsbereich 804
„Transzendenz und Gemeinsinn" tätig.
[LS] Lucia Seiß, geb. 1988 in Dresden (DE), studiert Kunstgeschichte, Geschichte und Architekturwissenschaften an der
TU Dresden. Ihr Schwerpunkt ist die zeitliche und kulturelle Kontextualisierung moderner, angewandter Kunst. Neben 
dem Studium ist sie für den Sonderforschungsbereich 804 „Transzendenz und Gemeinsinn", sowie derzeit als Praktikantin 
am Deutschen Forum für Kunstgeschichte in Paris tätig. 
[JW] Jana Wieking, geb. 1990 in Bielefeld (DE), studiert seit 2011 Anglistik und Kunstgeschichte  an der Technischen
Universität Dresden. Seit 2012 wirkt sie aktiv als Kunsthistorikerin in der studentischen Initiative 10plus10 in Dresden. 
[CL] Christina Lindner, geb. 1987 in Dresden (DE), studiert Kunstgeschichte und Romanistik an der TU Dresden. Seit
2013 ist sie Mitglied der studentischen Initiative 10plus10 und des Galerieprojektes S T O R E contemporary.
[RC] Romy Czimmernings, B.A. geb. 1988 in Jena (DE), studierte von 2010-2013 an der Technischen Universität Dresden
Kunstgeschichte, Geschichte und Musikwissenschaften und befindet sich seit 2013 im  Masterstudiengang für Kunst-
geschichte. Sie arbeitet seit 2012 als Live-Speaker für die Staatlichen Kunstsammlungen Dresden und absolvierte diverse
Praktika, u.a. in der Gemäldegalerie Alte Meister Dresden sowie am Kunsthistorischen Museum Wien. Für die Ausstellung
„Pieter Bruegel d. Ä. und das Theater der Welt" (2014) in den Kunstsammlungen Chemnitz verfasste sie zwei Katalogaufsätze.
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cooperation of 10plus10 with the OSTRALE'014
Under the cooperation of 10plus10 with the OSTRALE'014 involved budding art historians compiled 
the artists texts for the exhibition catalog. 
[JoW] Jonas Wietelmann, M. A. (Coordination 10plus10) studied in Marburg art history and media studies. As a free-
lance art historian, he currently linked to the Dresden State Art Collections, the presence of culture in the city of
Dresden. Within this project, he takes a teaching position at the Institute of Art Education and practice partners at the
Department of Communication Studies. As coordinator of student initiative 10plus10 he curated by the gate 16 on the
OSTRALE more exhibition projects. Topics Connective he is CEO of PROPHIL DRESDEN eV..
[AO] Anne Oswald, BA, born in 1990 in Halle (DE), art history, architecture, science and history studied in Dresden.
Their focus is geared to contemporary architecture on the material used in the visual arts. Since 2012 she is a member of
the student initiative 10plus10. As an intern of the German Werkbund Sachsen eV and the European Center for the Arts
she is currently developing a Child and Youth Program for Arts Education at the Festspielhaus Hellerau. 
[SH] Svenja Heikes, born 1986 in Emden (DE), graduated in Art History and Protestant religious education in Münster,
where he worked at the Institute of Catholic theology and its didactics. Since October 2012 she studied fine arts in
Dresden and is committed to higher education policy in the Student Council. 
[KL] Katarina Lozo, MA, born 1987 in Cologne (DE), studied art history and history in Bonn and Leipzig. Since 2013 she
has worked as associate and assistant curator for exhibition projects of the Dresden State Art Collections and the Palais
des Beaux-Arts, Brussels (BOZAR) active. 
[LF] Laura Forester, born 1990 in Graefelfing (DE), studied in Dresden art history, architecture, science and humanities. 
In addition to her studies, she is part of the student initiative 10plus10 and the Collaborative Research Center 804
"Transcendence and Common Sense" active. 
[LS] Lucia Seiß, born 1988 in Dresden (DE), studied art history, history and architecture studies at the TU Dresden. Its
focus is the temporal and cultural contextualization of modern applied art. During her studies she is acting in the
Collaborative Research Center 804 "transcendence and public spirit", and is currently working as an intern at the
German Forum for Art History in Paris. 
[JW] Jana Wieking, born in 1990 in Bielefeld (DE), studied since 2011, English literature and art history at the Technical
University of Dresden. Since 2012 she works as an art historian active in the student initiative 10plus10 in Dresden. 
[CL] Christina Lindner, born 1987 in Dresden (DE), studied art history and romance languages at the TU Dresden. Since
2013 she is a member of the student initiative 10plus10 and the gallery project STORE contemporary. 
[RC] Romy Czimmernings, B. A. born 1988 in Jena (DE), studied from 2010 to 2013 at the Technical University of
Dresden art history, history and musicology and is since 2013 in the master's program in art history. Since 2012 she has
been working as a live-Speaker of the State Art Collections Dresden and completed several internships, including in the
Gemäldegalerie Alte Meister Dresden and at the Kunsthistorisches Museum in Vienna. For the exhibition "Pieter Bruegel




Abitalbero (Daniele Del Grande, Dario Romagnoli, Chiara Grilli)
Wiesenrampe, Bauwerk, 2014, Holz, Wiese, Länge: 80 m / (Meadow ramp), Construction, 2014, Wood, 
meadow, Length: 80 m
Für die OSTRALE haben Daniele Del Grande und Dario Romagnoli, das Architekten- und Künstlerteam abitalbero aus
Italien, das zweijährige Projekt Wiesenrampe realisiert. Aus der Idee, einen seit langem im Boden schlummernden hölzernen
Glücksdrachen zu erwecken, ist eine Struktur entstanden, die einen erhöhten behindertengerechten Gang trägt, zum Teil
aus Holz, zum Teil aus Erde, Gras und Blumen – der „hängende Garten“. Der Gang nach oben wurde nach konzeptionellen
Prinzipien des Barocks künstlerisch bearbeitet und ermöglicht eine Serie von sukzessiven Wahrnehmungen des Ortes aus
verschiedenen Blickwinkeln, die zu einem späteren Zeitpunkt vom Betrachter zu einem einzigen Gesamtbild zusammen-
gefügt werden können. Helfer von Créahm – Région Wallone ASBL und vom Martinshof Rothenburg Diakoniewerk waren
im Rahmen der Holz- und Garten-Workshops aktiv und kreativ am Bau der Wiesenrampe beteiligt.
The architect and artist duo abitalbero from Italy, Daniele Del Grande and Dario Romagnoli, realised a two year-project
for the OSTRALE called Wiesenrampe (Meadow ramp). Starting with the idea to awake the lucky wood dragon dormant
since times past in the soil, a structure that carries an inclined gangway, accessible for handicapped people, was raised
from the ground made out of wood, soil, lawn and flowers – the 'hanging garden'. The way up was constructed using
baroque conceptional principles which allow a series of successive views of the place from different angles, which can
later on be re-arranged by the spectator to an overall picture. Assistants from Créahm – Région Wallone ASBL and
Martinshof Rothenburg Diakoniewerk were actively and creatively involved in the construction of the Wiesenrampe 
by means of lumber and garden workshops.
Beteiligte / Participants
Créahm – Région Wallone ASBL: Vincent Becker, Samuel Cariaux, Michiel De Jaeger, Luc Eyen, Bernard Fournier, 
Carl Ligot, Guillaume Paps
Martinshof Rothenburg Diakoniewerk: Cathrin Geißler, Sven Lange, André Rechenberger, Susann Schöne, Max Zaumseil,




Gefördert durch / Supported by
Aktion Mensch, Förderung im Rahmen des Förderprogrammes „Barrierefreies Bauen 2014 – Lieblingsplätze für alle“,
Holzindustrie Dresden, FIRA® Fassaden Spezialtechnik GmbH, Hansel Garten- und Landschaftsbau GmbH, 
Heinrich Schütz Residenz und Vester Dienstleistungsgruppe GmbH Dresden
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CORROSIVE LIQUID I, Skulptur, 2014, Sandstein, Gummigranulat, 3,2 t / Sculpture, 2014, Sandstone, 
granulated rubber, 3.2 t
Sandsteinblöcke versehen mit Gummigranulat. Hier treffen zwei Materialien aufeinander, wie sie unterschiedlicher kaum
sein können. Dem Künstler Guido Hofmann gelingt es, daraus eine Art Symbiose zu kreieren. Bei all diesen Differenzen
fügen sich die Materialien in seinen Werken CORROSIVE LIQUID I & II zu einer Einheit aus praktischem Nutzen und
künstlerischem Anspruch zusammen. Lavaartig breitet sich das Granulat sowohl auf der Oberfläche als auch unter den 
aus massiven Ibbenbürener Sandsteinblöcken geschlagenen Sitzgelegenheiten aus. Durch diese Korrelation ergibt sich ein
spannungsvolles Arrangement aus Masse und Leichtigkeit, denn die massiven Steinblöcke scheinen auf dem Gummi zu
schwimmen. Seine Vollendung erfährt das Werk als Kommunikationsskulptur, indem es von seinen Betrachtern bespielt
und benutzt wird.
Guido Hofmann (*1964 in Essen) arbeitet seit 1997 als freier Bildhauer und Materialplastiker und begann 2002 ein
Meisterschülerstudium bei Augustin Ibarrola in Bilbao. Seit 2008 ist er als Dozent für Jugend-Kunstschulen und
Akademien tätig und wurde 2001 mit dem Kunstpreis der Stadt Elsloo (NL) ausgezeichnet.
[LF]
Sandstone blocks furnished with rubber granulate. Two materials meet up here that could hardly be more different. From
which the artist Guido Hofmann succeeds in creating a kind of symbiosis. Despite all these differences, the materials in
his works CORROSIVE LIQUID I & II join together in a union for a practical purpose and owing to artistic inspiration.
Like lava, the granulate spreads over and also under the exterior surface of the seats that have been hewn out of the
blocks of Ibbenbüren sandstone. By means of this correlation, an edgy arrangement of mass and lightness results; the
massive stone blocks seem to float on the rubber. The work enacts its completion as a communicative sculpture by the
use and interplay with its viewers.
Guido Hofmann (*1964 in Essen) has worked as a freelance sculptor and material modeler since 1997 and in 2002
began his studies in the master class of Augustin Ibarrola in Bilbao. Since 2008 he has been a teacher at art schools 





Pia Karaus (Mission 014)
Crop Circle, 2014, Skulptur, Kunststoff, Draht, 200 x 200 x 100 cm / 2014, sculpture, synthetics, wire, 200 x 200 x 100 cm
Die Installationen "Crop Circle" von Pia Karaus sind Objekte, bestehend aus verwobenen Halbkreisen. Gebildet aus 
silbernen Kunststoffstäben, die miteinander verbunden sind, symbolisieren sie Kornkreise, deren filigrane Konturen sich
ihrer Zweidimensionalität entledigen und sich zum skulpturalen Stillleben in der Landschaft erheben. Die silberne Farbe 
der Kornkreise stellt sie zusätzlich von ihren natürlichen Bezügen frei und reduziert sie auf rein geometrische Gebilde, 
die auf der Brachfläche des Geländes entstehen.  
Die 1986 in Velbert geborene Malerin, Bildhauerin, Performance- und Konzeptkünstlerin Pia Karaus, studierte Malerei 
an der Universität Wuppertal und der Kunstakademie Düsseldorf. In letzter Zeit widmet sie sich vermehrt ihrer 
Intention des Formens und Bauens. 
[LS]
Pia Karaus’ installations “Crop Circle” are objects made up of interwoven semi-circles. Consisting of silver plastic rods
connected to each other, they symbolize corn circles, the filigree contours of which shed their two-dimensionality and
arise in the landscape as sculptural still lifes. In addition, the silver color of the corn circles frees them from their 
natural associations and reduces them to pure geometrical configurations that materialize on fallow ground.  
Pia Karaus, born in 1986 in Velbert, studied painting at the University of Wuppertal and at the Academy of Art 
in Düsseldorf. She is a painter, sculptor, performance and conceptual artist. She has recently devoted herself 
increasingly to forming and building. 

KIM
o.T., Wandarbeit, 2014 / Wall piece, 2014

Thomas Kühnapfel
BIG IN JAPAN II (Tom Waits), Skulptur, 2014, 25 Platten – Millimeter-Stahlblech, unpoliert, 300 x 130 cm /
Sculpture, 2014, 25 plates – millimeter steel plates, unpolished, 300 x 130 cm
Aus der Entfernung wirken Thomas Kühnapfels Kunstobjekte wie ein Gebilde aus aneinandergereihten Kissen: manuell
leicht verformbar und vertrautermaßen in einem sanft-weichen Zustand. Verblüffend ändert sich bei direkter Gegenüber-
stellung die Wahrnehmung des Materials: Metall. Der Bildhauer verschweißt zwei oder mehrlagige Metallplatten miteinander
und verwandelt diese unter Zugabe von Druckluft in stabile Metallpolster. Die Metamorphose vollzieht sich vom starr 
wirkenden Zweidimensionalen in ein raumbildendes Objekt. Dabei wirken die Bearbeitungskräfte nicht von außen, 
sondern von innen. Bei einem gewissen Maß von hineingepresster Luft knicken die Kissenobjekte ein und formen eine 
individuelle Gestalt. Dieses Phänomen kann der Künstler nur bedingt steuern – ein kontrollierter Zufall. Die Skulptur von
Thomas Kühnapfel wurde eigens für die OSTRALE‘014 geschaffen und entstand vor Ort in der speziellen Arbeitsweise 
des Künstlers.
Thomas Kühnapfel (*1966 in Rees, Deutschland) absolvierte 1994 seinen Master in Bildender Kunst in 
an der Kunstakademie Düsseldorf.
[AO]
At a distance, Thomas Kühnapfel’s art objects seem like a complex made up of a row of cushions: manually easy to
shape and rather familiar in their gently soft state. Amazingly this perception changes when you are face-to-face: metal. 
The sculptor solders two or more layers of thin metal plates together and transforms these into stable metal upholstery
using compressed air. The metamorphosis takes place from rigid-seeming two-dimensionality to three-dimensional object.
Whereby the processing impetus does not come from outside, but from inside. With a certain amount of pressed-in air,
the cushion objects double over and form an individual shape. This phenomenon the artist can only partly steer: controlled
chance. Thomas Kühnapfel’s sculpture was created specifically for OSTRALE’14, which the artist created on site using 
his special way of working.
Thomas Kühnapfel (*1966 in Rees, Germany) received his MA degree in fine art at Düsseldorf’s Academy of Art.
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Lena Lapschina
Back on Tuesday, Wandarbeit, 2014, Wandbild aus Spezialklebeband, variabel / Wall piece, 2014, Wall picture out 
of special duct tape, variable
Lena Lapschina erzählt mit Klebeband die verschiedensten Geschichten und schafft sowohl behagliche Räume als auch
Orte des fulminanten Unbehagens. Ihre erste Klebeband-Wandarbeit beschreibt die Künstlerin mit folgenden Worten:
„Alles fing an mit einer Rolle mit Resten von rotem Klebeband, das da in einer Ecke des kalifornischen Gastateliers lag und
auf irgendwelche Art und Weise mit den leeren Weißwänden Kontakt aufzunehmen suchte.“ Ihr rotes Spezialklebeband
ist zu riesigen Lettern zusammengefügt und wird so zum Mahnruf, das den Betrachter zur Erarbeitung von Handlungs-
strategien auffordert. Gern greift sie dabei auf ein im öffentlichen Raum gefundenes politisches Statement zurück. Eines
ihrer Werke, „Wien, Deutschland“, wurde in der Ausstellungshalle des Wiener Außenministeriums als Beitrag zur
Diskussion über die deutsche Muttersprache präsentiert.
Lena Lapschina wurde 1965 in Kurgan, Westsibirien geboren. Sie hat Kunst und Kunstwissenschaften an der Staatlichen
Stroganow-Universität für Bildende und Angewandte Kunst zu Moskau studiert und mit dem Doktorgrad abgeschlossen.
Sie lebt und arbeitet in Niederösterreich und Wien. 2011 ist sie mit dem Österreichischen Staatsstipendium für Video-
und Medienkunst ausgezeichnet worden.
[RC]
With tape Lena Lapschina tells very diverse stories and creates cozy rooms as well as places of turbulent unease. Her first
tape work on a wall the artist has described with the following words: “Everything began with a roll of leftover red tape
that lay in a corner of a California guest studio and that somehow or other sought to make contact with the empty white
walls.” Her red duct tape coalesced into giant letters and so became an urgent call prompting the viewer to develop
reactive strategies. She likes to go back to a political statement found in the public sphere. One of her works, “Wien,
Deutschland”, was presented in the exhibition hall of the Foreign Office in Vienna as a contribution to the discussion
about Austria’s German mother tongue.
Lena Lapschina was born 1965 in Kurgan, western Siberia. She studied art and aesthetics at the State Stroganow
University of Fine and Applied Art in Moscow and attained her PhD. She lives and works in Lower Austria and Vienna.




Bodenschwelle, Objekt, 2014, Beton, 7 x 40 x 307 cm / (threshold), object, 2014, concrete, 7 x 40 x 307 cm
Das Viereck ist eine Erschaffung der Menschheit, die in ihrer geometrischen Strenge keine reine Naturform darstellt. In
diesem Kontext wurde es während der Jahrhunderte durch unterschiedliche Kulturen immer wieder aufgegriffen. Beispiels-
weise verwies die chinesische Kosmologie des Altertums auf die Erde in Form eines Quadrates, welche von einem runden
Himmel umgeben ist. Diese Systematik greift das chinesische Währungssystem bis ins 20. Jahrhundert auf. Aus der Qing-
Dynastie stammende Käsch-Münzen besaßen die Form eines Kreises mit einem quadratischen Loch in der Mitte. Helena
Otto nutzt das Viereck als Ausdruckselement ihres Seins. Es begrenzt und schützt das menschliche Umfeld. Die Vierer-
struktur hat sich der Mensch als Ordnungssystem angelegt – die vier Jahreszeiten, die vier Elemente, das städtische
Rastersystem sowie die Begrenzung eines Wohnraumes mit seinen viereckigen Fenstern. Die Künstlerin ist der Auffassung,
dass Möglichkeiten nur mit Einschränkungen existieren. Jede neue Idee erfordert andere Strategien innerhalb eines neu
geschaffenen Raumsystems. Beim überschreiten einer Bodenschwelle öffnet sich ein neuer Raum mit viereckigem
Ordnungsprinzip. Das Objekt „Bodenschwelle“ symbolisiert die ständige Entwicklung des menschlichen Kosmos. Auf
Grund der variablen Länge der Bodenschwelle, kann dieser Zustand als Fort- oder Rückschritt und in seiner auswirkenden
Dimension unterschiedlich gedeutet werden.
Helena Otto, B.A. (*1987 in Petrov-Val, RUS) studierte von 2006 bis 2010 Kunstgeschichte, Philosophie und Soziologie
an der Technischen Universität Dresden. 2010 begann sie das Studium der Freien Kunst an der Hochschule für Künste in
Bremen mit Aufenthalt an der Université Paris Sorbonne IV in Paris.
[AO]
The square is an invention of mankind, which, in its geometrical precision, does not appear in its original form in nature.
Various cultures picked it up within this context throughout many centuries. Ancient Chinese cosmology for instance
refers to the earth as a square, which is surrounded by a round heaven. The Chinese monetary system worked with this
system until the 20th century. ‘Cash-coins’ of the Qing dynasty were round shaped with a square hole. Helena Otto uses
the square as an expression of her existence. It restricts and protects the human surrounding. Mankind has transformed
the quadrangular shape into a classification system – the four seasons, the four elements, the urban grid system as well
as the spatial limitation of the living space through square windows. The artist is of the opinion that possibilities only
emerge through limitations. Every new idea demands different strategies within a newly created spatial system. When
crossing a threshold a new room with its square organizing principle opens up.The object ‘threshold’ stands for the constant
development of the human cosmos. Because of the variable length of the threshold, its condition can be interpreted 
either as progress or retrogression.
Helena Otto, B.A. (*1987 in Petrov-Val, RUS) studied art history, philosophy and sociology at the Technical University
Dresden from 2006 till 2010. She began studying fine arts at the University of Arts Bremen in 2010 and spent time at 
the Université Paris Sorbonne IV in Paris.
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strahlen, Installation, 2014, Impuls-Gartenspritze, metallene Objekte, Schlauch, 330 x 220 x 110 cm / 
(spout), installation, 2014, impulse sprinkler, metal objects, hose, 330 x 220 x 110 cm
Die Arbeit „strahlen" lässt die Besucher aktiv werden, indem sie eingeladen werden, mit Wasser Klänge zu erzeugen. In
einem kubusförmigen, weiß lackierten Holzrahmen sind verschiedene Klangkörper angebracht. Sie werden unter Abschuss
von Wasserstrahlen mittels einer Impuls-Gartenspritze von Gardena zum Klingen gebracht. Die metallenen Objekte ertönen
auf unterschiedliche Weise, sodass ein Klangbild aus hellen, lauten, leisen, dumpfen, hohlen sowie surrenden Geräuschen
entsteht. Durch Bewegungen mit der Gartenspritze, die so befestigt ist, dass die Strahlen alle Elemente im Kubus erreichen,
aber nicht darüber hinaus gehen, können Tonabfolgen und Rhythmen bestimmt werden. Durch den Handdruck am Griff
der Spritze kann die „Befeuerung“ der Klangkörper gelenkt werden, von ganz kurzen Impulsen bis zu langen Tönen.
Axel Schweppe studierte zwischen 1987 und 1992 Musik, Germanistik und Ethnologie an der 
Universität Frankfurt am Main.
The work “strahlen” lets the visitors become active by inviting them to generate sounds with water. In a white painted,
cubic wooden frame various sound boxes have been fixed. They are then resounded by being bombarded by jets of water
from a Gardena impulse sprinkler. The metal objects are resonated in different ways so that an acoustic pattern of high,
loud, soft, muffled, hollow and buzzing sounds result.  By movements of the garden hose, which is so set that the jets of
water can reach all the elements in the cube but no further, sound sequences and rhythms can be determined. By the
pressure of the hand on the handle of the sprinkler, the bombardment of the sound boxes can be controlled, from very
short impulses to drawn-out tones.
Axel Schweppe studied music, German literature and ethnology at the  University of Frankfurt am Main 
from 1987 to 1992.
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Jaroslav Varga
Cultural heritage is not the same thing as national identity, 2010 – 2014, Kunst im öffentlichen Raum, historische
Hausfassade, Komarno (HU) und Kocaice / public art, facade of historical building, Komarno and Kocaice
Das hier ausgestellte Werk gibt ein Zitat des britischen Philosophen Anthony C. Grayling wieder: “Cultural heritage is not
the same thing as national identity”. Als Stencil prangt dieser Schriftzug an einer historischen Hausfassade aus der Zeit der
Österreichisch-Ungarischen Monarchie. Es sieht so aus, als ob die ursprünglich angebrachten Buchtstaben entfernt wurden
und von ihnen nur noch ein Abdruck übrig ist. Dadurch wird die Illusion der Existenz eines solchen Textes erwirkt und
gleichzeitig die Frage über das Motiv und den Zusammenhang desselben evoziert. Der Schriftzug kann nicht entfernt werden,
da er schon entfernt wurde – obwohl die Buchstaben nie existierten. Der Ausspruch könnte zu mehreren Zeitpunkten von
ungarischen oder slowakischen Generationen in der Zeit des 20. Jahrhunderts unter dem Wechsel von nationalen Mächten
und Gebieten angebracht und zerstört worden sein. Der Künstler reflektiert hier eine multiethnische Affäre und die Konse-
quenzen aus der Überschneidung nationaler Geschichte. Gleichzeitig erforscht er das Phänomen der Erfahrung als eine
Performance, während er die gebräuchlichen Darstellungsformen überdenkt und umdenkt. Insgesamt sind Vargas künstlerische
Arbeiten analytisch und charakterisierend, transportiert durch Fotografien, Videos und Installationen. 
Jaroslav Varga (*1982) lebt und arbeitet in Prag und Bratislava.
[LF]
This work on exhibit reproduces a quotation by the British philosopher Anthony C. Grayling: “Cultural heritage is not
the same thing as national identity.” This inscription as a stencil is flaunted on the façade of an historical building from
the time of the Austrian-Hungarian monarchy. It looks as if the original letters were removed and only their impression
has been left behind. As a result, the illusion of the text’s existence is evidenced and, at the same time, the question is
posed as to the motive and how it all ties in. The message cannot be removed since it has already been removed and the
letters no longer exist. The quotation could have been affixed and destroyed at different periods in the 20th century by
Hungarian or Slovakian generations during the changeover between national powers and territories. The artist reflects
the multi-ethnic affair and the consequences of overlapping national histories. At the same time he researches the 
phenomenon of this experience as a performance while he thinks and rethinks the usual forms of portrayal. In all,
Varga’s artworks are analytical and characterizing and transmitted via photographs, videos and installations. 






ATHENE und ODYSSEUS, Skulptur, 2010, Zöblitzer Serpentinit, 110 x 70 cm (Höhe mit Sockel: 240 cm) /
sculpture, 2010, Serpentinite from Zöblitz, 110 x 70 cm (height with base: 240 cm)
Der Urknall
In deiner allerersten Hitze
kommst du zur Welt, reibst dir die Augen
erblickst von dir nur eine Skizze
doch wozu soll die denn wohl taugen
Sie setzt dich nicht ins Bild
und findet keinen eignen Rahmen
so bleibt er doch unausgefüllt
mit Worten, die erst später kamen
Die nur den Hintergrund dir liehen
um etwas über dich zu sagen
doch was wird deinem Mund entfliehen
mußt du nicht nun erneut dich fragen
In deiner allerersten Hitze
erscheinst du dir und bist verglüht
zurück bleibt deine eigne Skizze
seit wann bist du um sie bemüht
Seit wann kannst du nicht von dir lassen
wie einen Stern, der dich nicht liebt
du mußt ihn fest ins Auge fassen
damit du weißt, daß es dich gibt.
Andreas Hegewald 2014
Andreas Hegewald (*1953 in Sondershausen) studierte 1964 – 1972 Malerei und Grafik an der HfBK in Dresden. Er ist
unter anderem Mitbegründer des LEITWOLFVERLAGes Dresden, des Kulturvereins riesaefau Dresden und der Edition
BUCHENpresse Dresden. Er lebt als Maler, Dichter, Bildhauer und Buchkünstler in Dresden.
Andreas Hegewald (* 1953 in Sondershausen) studied from 1964 to 1972 painting and graphic art at the Academy of
Fine Arts in Dresden. He is also a co-founder of the LEITWOLFVERLAG Dresden, the Cultural Association riesaefau





CORROSIVE LIQUID II, Skulptur, 2014, Sandstein, Gummigranulat, 2,1 t / Sculpture, 2014, Sandstone, 
granulated rubber, 2.1 t
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Thomas Kühnapfel
Animal, Skulptur, 2012, Edelstahl, sandgestrahlt, 180 x 150 x 60 cm / Sculpture, 2012, Sandblasted stainless steel, 
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